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20. YÜZYILDAN GÜNÜMÜZE MÜZİKAL TİYATRONUN GELİŞİMİ VE 






Müzik herşeyden önce bir iletişim ve paylaşım aracıdır. Her zaman sayısız kitleleri 
ortak bir değer etrafında toplamaktadır. Operetler Türk Müziği’ nde çoksesli 
dönemdeki etkileşim kollarından  biridir. 19. yüzyıldan itibaren  Osmanlı Sarayı’ nda  
yabancı sanatçılardan  etkilenerek  Türkiye’ de başladığı dönemlerde halk tarafından 
sevilmiştir.  
 
Osmanlı Sarayı’ nda Batı müziği ve çoksesli müzikle tanışma dışarıdan gelen 
orkestralar ve opera dinletileriyle başlar. Müzikli oyunlar, opera temsilleri, 
orkestraların konserleri, bale ve koro topluluklarının gösterileri, Osmanlı içerisinde 
operet hareketinin şekillenmesine zemin sağlamışlardır. Bu da gösterir ki müzik, 
kültürler arası etkileşimin ürünüdür ve farklı kültürlerdeki insanları  yüzyıllar 
boyunca bir çatı altında toplamıştır. 
 
Bu çalışmada  müzikalin doğuşu, opera ile etkileşimi, 20. Yüzyılda Opera ve 
Müzikal Tiyatro arasındaki formlar, Türkiye’ de Operetler incelenmiştir. 
Yararlanacak olanlara yol göstermesi  dileğiyle... 
 
Çalışmalarım boyunca yoluma ışık tutan Danışmanım Nilgün DOĞRUSÖZ 
DİŞİAÇIK’ a, bana arşivini açan ve müzikal tiyatro konusunda boşluklarımı 
tamamlayan Hocam Haldun DORMEN’ e,  arşivlerinden faydalandığım İsam’ a, 
Üniversite ve Yüksek Lisans  dönemim boyunca çalışmalarıma ışık tutan  tüm 
hocalarıma, Tezimi hazırlarken maddi ve manevi  her durumda desteğini aldığım yol 
arkadaşım Bora TANYELİ’ ye ve hayatım boyunca  hep yanımda olan aileme 
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Opera ve Müzikal Tiyatro arasındaki etkileşimlerin incelendiği bu çalışmada,  sahne 
sanat dallarının tarihsel süreçteki gelişimleri incelenmiştir. Bununla birlikte birçok 
sahne formu incelenmiş ve konuyla ilgisi saptanmıştır. “Operatik müzikaller” 
bölümünde, bu tanımlamaya giren eserlerin bestecileri hakkında bilgi verilerek, bu 
örnekler üzerinden opera ve müzikal etkileşimi tartışılmıştır. Tartışılan tüm bu veriler 
ışığında, sonuç bölümünde, opera - müzikal etkileşimi ayrıntılı olarak ele alınmış ve 































































In this study, evaluating the interaction between Opera and Musical Theatre, the 
development of the stage arts in their historical backgrounds are investigated. 
Nonetheless, many stage forms are taken into consideration and their interests in the 
interaction of musical theatre and opera are determined. In the section of “Operatic 
Musicals”, after giving a brief information about the composers of the pieces those 
can be described under this heading, the interaction between opera and musical 
theatre is discussed over these examples. With all these discussions, in the 
conclusion part, the interaction between opera and musical theatre is deeply 



















İnsanoğlu ilkel çağlarda bile taşı, kemiği sese dönüştürerek müzik yapma arayışında 
olmuştur. Müzik, insanlık tarihiyle yaşıttır. Bu süreç içerisinde Opera sanatı 500 
yıldır literatürde yer almaktadır. Ulusların çeşitliliği, sosyo-kültürel farklılaşmalar ve 
dünya üzerindeki tüm değişiklikler müziği de etkilemiştir. Opera, içerisinde 
bulunduğu tüm toplumsal ve kültürel koşullara kendisinden özellikler katarken, bu 
koşullar üzerinde önemli etkileri olmuştur. Bunun sonucunda sahne sanatlarının bir 
çok  türe ayrıldığı görülmektedir.  
 
Bu araştırmada amaç, “Opera” ve “Müzikal Tiyatro”nun birbirleriyle olan 
etkileşimlerini ortaya koymak ve nedenleri üzerinde durmaktır. Müzikal tiyatro, 
güncel yapısına ulaşana kadar, birçok değişiklik geçirmiştir. Bu nedenle, dönemler 
arasındaki geçiş formları incelenmiştir. Ayrıca tarihi süreç içerisinde Opera sanatının 
ve Müzikal Tiyatronun birbirleri üzerinde yapmış oldukları tesirler üzerinde 
durulmuştur. 
 
Bu çalışmada, opera ve müzikal tiyatro etkileşim sürecini destekledikleri 
düşünülerek; Ballad  Opera, Minstrel, Burlesk, Vodvil, Opera Komik ve Operet gibi 
sahne sanatlarının diğer formları da ele alınmıştır. 
 
Opera ve müzikaller farklı alanlarda gelişimlerine devam etseler de, zaman zaman 
ortak noktalarda birleşmişlerdir. “Operatik Müzikaller” olarak bilinen bu eserler, 
araştırmada daha ayrıntılı olarak ele alınmıştır. Ayrıca ek bilgi olarak, bu eserleri 










Bu araştırma sonucunda; 
Sanatın, her anlamda, dünyadaki değişimlerden etkilendiği bir gerçektir ve  
uluslararası  bir dil olduğu ortaya konmuştur. 
 
Sonuç bölümünde ise, sözünü ettiğimiz etkiler ve nedenleri açıklanarak 
















1.TARİHSEL SÜREÇTE OPERA VE MÜZİKAL TİYATRO 
 
Bu bölümde  Opera ve Müzikal Tiyatronun arasında etkileşimler araştırılıcaktır. 
İzlenen yol, sahne sanatlarının tarihsel süreç içerisindeki gelişimleri ve 
yapılanmalarının incelenmesidir. 
 
1.1. Operanın Tarihsel Gelişimi 
  
Operanın tarihsel süreçteki gelişimini konu edinen birçok yazılı kaynak 
bulunmaktadır. Araştırma kapsamında özellikle 20.yüzyıldan itibaren operanın 
gelişimi incelenecektir. Bununla birlikte operanın ortaya çıkışıyla ilgili tarihsel süreci 
özetlemek araştırmanın içeriği açısından gerekli bulunmaktadır. Bu konuda öncelikle 
Faruk Yener’in (1992) 100 Opera adlı kitabından yararlanılmıştır: 
“Opera sanatının anayurdu İtalya’dır. Rönesans’ın başlıca merkezlerinden biri olan 
Floransa, çağımız müzikli sahne eserlerinin de beşiği sayılır. İncelemelerden, opera 
fikrinin bu şehirdeki bazı müzikçi ve şairlerin birleşerek eski Yunan oyunlarına 
benzer eserler yazmak istemelerinden doğduğu anlaşılıyor. Örnek olarak “Yunan 
Trajedisi” alınınca eşlik edecek müziğin nasıl olacağı problemi tartışmalara yol 
açmış, ve Peri tarafından 1594’te bestelenen “Dafne” adlı ilk opera sanat 
çevrelerinde büyük heyecan uyandırmıştı. Böyle bir verimde, sarayını operanın ilk 
yaratıcılarına açıp onları destekleyen sanatsever Vernia Kontu Giovanni Bardi’nin 
rolü ve hizmeti büyüktür. Peri 1600 yılında “Euridice” adlı bir opera daha yazmıştır. 
Her iki verimi de basit şarkılarla donanmış ilkel opera örnekleridir. 1 
Söz ve müzik, insanlık tarihiyle birlikte başlayan bir ikilidir. İnsanoğlu kendi sesine 
eşlik edecek araçları kullanmış ve her zaman geliştirmiştir. Prof. Dr. Murat Tuncay  
                                                 
 





(1999), müzikal olarak adlandırılan oyun biçiminin vazgeçilmez ögelerinin, ilkel 
toplumların ritüel törenlerinden itibaren varlığından söz eder ve türün geçmişini bu 
döneme dek götürür: 
“Bu öğeler elbette; müzik, dans ve drama'dır. Müzikli gösteriler, toplumların 
değişimlerine göre kendilerini düzenleyebilmiş ve hatta ilkel toplumların sanat 
geleneklerindeki kutsallık düzeyinden daha aşağılara pek inmemiştir.”2 
 
Söz  ve müziğin gerçek anlamda birleştiğini kabul ettiğimiz  bu noktada,  Opera  
yüzyıllar sürecek tarihi gelişimini, asla ayrılmamak üzere başlatmıştır. Sahne 
sanatları Avrupa kıtasından dünyaya  gelişerek yayılmıştır. Her ülkede aynı gelişim 
olmasa bile, Avrupa içerisindeki belli başlı ülkeler birbirileriyle etkileşimde 
bulunmuşlar, her biri kendi kültür ve kimliğini ekliyerek bu gelişimde imzalarını 
atmışlardır. 100 Opera kitabına  geri dönecek olursak 1600’lü yıllarda  Avrupa’daki 
gelişimi Faruk Yener şöyle açıklamış : 
“İtalyan operası Avrupa’ya tez zamanda yayıldı. Almanya’da 1627’de ilk defa 
Schatz “Daphne” adlı Floransa stili bir opera besteledi. Müzikli sahne eserleri 
Alman şehirlerinde, özellikle Viyana, Münih, Dresden, Hamburg ve Leipzig 
tiyatrolarında yer buldu. Oynanan eserler İtalyancaydı. Ulusal Alman Operası, 1644 
yılında Staden tarafından yazılan ve ilk Almanca opera olan “Seelewig” adlı eserle 
başlamış; Hamburg, Alman operasının ilk belli başlı merkezi olmuştur. Strung, 
Kusser ve Keiser gibi besteciler de ilk önderlerdir. İngiltere’de Purcell, İtalyan 
üslubu birkaç opera bıraktı. Fransa’da opera zevki 1645 senelerinden sonra 
memlekete gelen İtalyan opera truplarının etkisiyle uyandı. 1671’de ilk opera binası 
Académie Royal de Musique, Cambert adlı bestecinin “Pomone” adlı eseriyle açıldı. 
Fransız operasının o zamanki büyük yaratıcısı aslen İtalyan olan Lully’dir. Klasik 
tiyatro eserleri, Corneille’in trajedileri, Moliére’in komedileri bestelendi, saray balesi 
ve çeşitli danslar operanın ana süsleri olarak kullanıldı. Lully’nin günümüze kalmış 
eseri 1674’te yazdığı “Alceste”dir. Lully okulunu, Rameau 1733’te bestelediği 
“Hippolyte et Aricie” operasıyla sürdürdü.” 3 
                                                 
 
2 Murat TUNCAY, "Müzikalin Kısa Tarihi", MİMESİS 7, Boğaziçi Üniv.Basım., İstanbul 1999, 
s:356. (2)Bkz.Thomas Schatz, Hollywood Genres, Temple University press, Philadelphia 1981, s:186. 
3  y.a.g.e. , s.XI 
5 
 
1700’lere doğru gelirken Opera’nın halen saray ve belli bir kesim tarafından takip 
edildiğinin desteklendiği ve korunduğu bilinmektedir. Ancak bu koruma bir nevi özel 
bir kesime ayrıcalık tanımak gibi hissedilmiş, bundan dolayı halk ve saray arasında  
bir ayrılık oluşmuştur. 
 
Ayrıca bu dönemde Opera’nın vazgeçilmez ögelerinden biri olan “dans”ın da, aynı 
gelişimle sahne sanatlarının önemli bir branşı haline geldiği anlaşılmaktadır. Sırada 
artık, değerli besteciler tarafından yönetilen ve ekol olarak kabul edilecek olan 
okullar vardır. Bu okullar müziğin her anlamda daha akademik ve bilimsel olarak 
incelendiği ve geliştirildiği merkezler olmuşlardır.  
 
“17.yy. sonlarına doğru Napoli, İtalyan operasının merkezi olmaya başladı. Okul, 
Provenzale tarafından kuruldu ve Alessandro Scarlatti tarafından başarıyla temsil 
edildi. Bu okulda birtakım özellikler görmekteyiz; zengin melodik şarkılar “bel 
canto”, güzel, uzun aryalar, “secco recitativo” - çembalo eşliğinde - gibi… 
Scarlatti’den sonra Leo, Durante, Feo ile Haendel’in de etkisinde kaldığı bu okul, 
müziğin şiir ve söze üstünlüğünü kabul etmişti. Daha sonraları Zeno ve Metastasio 
gibi metin şairlerinin trajedilerini besteleyen Bononcini, Porpora ve Piccini opera 
sanatına yeni buluşlar getirdiler. Orkestra eşliği ile yapılan resitatifler bunların 
arasındadır.” 4 
 
Bu dönemde sahne sanatlarında sürekli yeni buluşlar yapılmakta ve opera gitgide 
daha büyük kitlelerce sevilip izlenmektedir. Her evde müzik çalar teknolojisinin 
olmadığı bir dönem düşünüldüğünde, bu ilgi ve sevginin nedeni daha da 
belirginleşmektedir. Bir operayı dinlemenin tek yolunun, o operada bulunmak olduğu 
düşünülebilir. Bu dönem içerisinde sahne sanatları ve operanın, her ülkede farklı 
formlarda  gelişmekte ve bu gelişimini gösterirken ülkelerin birbirileriyle etkileşimde 
olduğu anlaşılmaktadır. Müzikal Tiyatro kavramının henüz oluşmadığı bu dönemde, 
Opera sanatı, farklı formlarla karşımıza çıkmaktadır.  
 
“Almanya’da bu çağın büyük bestecileri Hasse ve Graun “opera buffa – gülünçlü 
opera” türünde başarı gösterdiler. İtalya’da yine bu çağlarda büyük operaların perde 
                                                 
 
4  y.a.g.e. , s.XI 
6 
 
aralarında “intermezzo” denilen küçük, hafif sahne eserleri oynanıyordu. Pergolesi 
1733’te bestelediği “La Serva Padrona” adlı “intermezzo”su ile bu tarzın üstün bir 
örneğini verdi. 
 
‘La Serva Padrona’ birçok İtalyan ve Fransız bestecisi üzerinde etkiler yaratarak 
‘opera comique’ in doğmasını sağladı. ‘Intermezzo’nun diğer ustaları şunlardır: 
Guglielmi, Paisiello ve Cimarosa… 
 
Halk müziğinin etkisiyle yazılmış gülünçlü operalar 18.yy’da özellikle İngiltere’de 
tutuldu. “Ballad Opera” denilen bu biçim eserlerden Gay’in yazıp Pepusch’un 
bestelediği “Beggar’s opera – dilenci operası” büyük başarı kazanarak Londra’da 
bulunan Händel’in yaygın ünü için tehlikeli oldu. Bu biçim, Almanya’ya “Singspiel” 
adıyla geçti.  Singspiel, Almanya’da Mozart’la en üstün, en zarif örneklerini kazandı: 
Die Entführung aus dem Serail ve Die Zauberflöte gibi... Aynı üsluptaki eserlere 
Fransa’da “opéra comique” dendi.  
 
Mozart önce İtalyan, daha sonra Gluck tarzını denemiştir. Operalarının çoğu 
İtalyanca yazılmış olmasına rağmen özlü bir karakter taşıyor, çok şey vaadediyordu. 
Beklenileni kısa ömrünün sonlarında verdi; bu 1791’de bestelenip oynanan Die 
Zauberflöte operasıydı. Mozart bu eserle Alman sanatında çığır açıyor, gerçek 
Alman operası başlıyordu..  
Ciddi opera, Gluck ve metin şairi Calzabigi ile sürüp gidiyordu. Buna en belirli örnek 
1762’de yazdığı Orfeo ed Euridice’dir. Fransız operası uzun süre Gluck’un 
etkisinde kaldı. Beethoven ise, tek operası Fidelio ile bu etkiden kısmen kurtulmuş, 
insan sesini çalgı gibi kullanmış, eşliksiz resitatifler dışında süreli bir sahne senfonisi 
vermemiştir. 5 
 
Opera’nın gelişimi içerisinde Beethoven’ın tek bir eser vermiş olması talihsizlik 
olarak adlandırılır. Ancak Fidelio operasındaki müziksel bütünlük ve anlatım şekli 
daha sonra Wagner’le tekrar can bularak doruğa ulaşmıştır. Opera’nın 19. yüzyıldaki 
gelişimi, hiçbir sanat dalında görülmemiş bir başarı sağlamıştır. Bu dönemde verilen  
eserlerin, halen dünya sahnelerinde en çok oynanan sahne eserleri olma ünvanlarını 
                                                 
 
5  y.a.g.e. , s.XI. 
7 
 
koruduğu bilinir. 100 Opera adlı kitapta bu dönemden şöyle bahsedilmektedir : 
 
“Opera sanatı en büyük gelişmeyi 19.yy’da gösterdi. Yüzyılın ilk yarısında opera 
buffa İtalya’da Rossini ve Donizetti ile dikkate değer örnekler kazandı. Bu 
bestecilerin zengin melodili neşeli eserleri her tarafta büyük rağbet kazanıyor, ciddi 
ve romantik opera Bellini ile gelişiyordu. Rossini Fransa’da yazdığı Guillaume Tell 
ile İtalyan melodi zenginliğini büyük Fransız operası tekniği ile bağdaştırıp başarılı 
bir eser verdi. Auber, Helévy, Meyerbeer ciddi Fransız operasının, Boieldieu ve 
Adam komik operanın başlıca temsilcileri oldular. 
 
Yine aynı çağlarda İtalyan opera tarihinin en büyük simalarından biri, Giuseppe 
Verdi dünya sahnelerini kendisine bağlamaya başladı. Büyük sanatçı melodi 
zenginliği ve geniş ilhamıyla birbiri arkasına eser veriyor, bunlar büyük başarı elde 
ediyordu. Almanya’da Weber’le başlayan romantizm Manschner ve Spohr gibi 
bestecilerin eserlerinde belirli kalıplara yöneliyordu. 
 
Opera sanatı Wagner’le yeni ilklere ulaşıyordu. Yapısal getirdiği yenilik 
“Leitmotiv”dir. Bu belirli motifler operalarındaki temel fikri açıklamaya yardım 
eder, bir olay veya kişiyi dinleyiciye yer yer hatırlatır. Wagner, operalarında bütün 
sanatları birleştirmeye çalışmış, temsillerde büyük önemi olan müzik, şiir, resim, 
ışık, mimari ile operaları topyekun sanat eseri halinde sunulmak istenmiştir. Bu 
büyük sanat politikacısı etkisi günümüze kadar sürmüş ve opera sanatında yaptığı 
devrimler geniş yankılar bulmuştur. 
 
19.yy’ın sonuna doğru İtalya’da çeşitli alanlardaki etkiler Verismo denilen bir ekol 
yarattı. Büyük temsilcileri Mascagni, Leoncavallo ve Puccini’dir. Lirik dram tarzı 
Fransa’da Gounod, Thomas, Bizet, Delibes, Massenet, Charpentier ile güzel 
eserlerin doğmasını sağladı. Debussy, Pelléas et Mélisande dramı ile Wagner’e 
karşıt bir akımın manifestosunu veriyordu.” 6 
 
Dönemin belli başlı akımları ile sanat dallarının arasında bir etkileşim olduğu 
bilinmektedir. Bu etkileşim, üretilen eserlerde kendisini göstermektedir. Müziğin 
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dışında resim, mimarlık gibi diğer sanat dallarında bu etki belirgin olduğu 
görülmektedir. Ancak bir başka önemli nokta; akımların yanısıra milliyetçiliğin de 
sanat için önemli bir yapı taşı olduğudur.   
 
“Yine 19.yy’da yer yer uyanan ulusal müzik okulları, mahalli renklerle işlenmiş 
karakteristik operaların yayılmasını sağladı. Rus operası, Glinka ile doğdu. 
Dargomişski, Borodin ve Rimsky Korsakof’la güzel eserler kazandı. Rubinstein ve 
Çaykovski daha çok lirik Fransız dramları etkisinde eserler verdiler. Operada ulusal 
dans ve şarkılara önem verilen diğer örneklerle Çekoslovakya’da Dvorjak ve 
Smetana, Polonya’da Muniuşko’nun eserlerinde rastlıyoruz. Macaristan’da Dohnanyi 
ve Bartok, memleketlerinde ulusal operanın kurucuları oldular.” 7 
 
20.yy’da, Faruk Yener’in de belirttiği gibi, akımlar kadar önemli olan bir kavram 
göze çarpmaktadır: “Milliyetçilik”. İki dünya savaşının da bu yüzyıl içinde patlak 
verdiği düşünüldüğünde, neden bu konunun ısrarla belirtildiği daha da anlaşılır 
olmaktadır. 
 
20.yüzyıla gelindiğinde, müzikal tiyatronun artık belli bir müzik formuna sahip 
olduğu bilinmektedir. Bu araştırmanın temel konusu olan müzikal tiyatro-opera 
etkileşimleri, Yener (1992) tarafından açıkça belirtilmemekle birlikte; 20. yüzyılda 
sahne sanatlarında, opera dışında, gelişen formların müzikal tiyatronun doğuşu için 
gerekli sosyal ortamı, müzikal formları ve teknolojik gelişmeleri hazırlamış olduğu 
söylenebilir ve bu yüzyılda gelişen formlar Yener (1992) tarafından şu şekilde 
açıklanmaktadır: 
 
“20.yy’ın ilk yarısında opera sanatı türlü etkilerle oldukça karışık bir durum gösterir. 
Bazılarında Wagner ve Debussy’nin karşıt özellikleri birleşmiş, bazılarında caz ve 
romantizm katılmıştır. Bunun nedenlerini çağımızın bestecilerinin daima yenilik 
yolunda yaptığı denemelerde aramak yerinde olur. İtalya ve Almanya’da yeni 
klasizm ve yeni romantizm’in halk tarafından kolay benimsenmesi, Busoni, Orff, 
Montemezzi, Hindemith, Egk gibi bestecilerin biçim yönünden alışılmış fakat ses 
unsurları bakımından değişik eserler vermelerine sebep olmuştur. Yalnız Hindemith 
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kısa operalarıyla biçim denemelerinin en parlağını yapmış; Orff, İkinci Dünya 
Savaşı’ndan sonra verdiği sahne orotoryoları ile bu denemelerin son zamanlarda en 
çok tutulan örneklerini bestelemiştir. Yüzyılın yaygın müzik elemanlarından CAZ’ı  
Weill, Kşenek ve Gershwin kullanmışlardır. İngiltere’de Britten yine yeni 
romantizm’e bağlı kalmış, Amerika’da genç besteci Menotti, vatandaşı Puccini’nin 
paletinden yararlanarak sevilmiş halk operaları vermeye başlamıştır. İsviçre’de pek 
lirik iki besteci, Schöck ve Sutermeister yerli kalan bazı eserlerle tanınmışlar, 
Rusya’da Prokofiyev ve Şostakoviç yeni klasizm’in çerçevesi dışına 
çıkamamışlardır. 
Yüzyılın müzikli dram sahasında ilgiyle karşılanan diğer eserlerini ONİKİ TON 
kurallarıyla besteleyen sanatçılar, bu arada Berg, Schöberg ve Henze vermişlerdir. 
Ayrıca Stravinski, bazı Fransız bestecileri, bu arada Honegger, Milhaud ve Poulenc 
de değişik buluşlarla sahneyi ihmal etmemişlerdir. 
 
Günümüzde opera ikinci bir dünya savaşının sarsıntılarından diğer sanat kolları gibi 
yavaş yavaş kurtulmakta, uygar ülkeleri yeni binalar, sahneler süslemekte, yüzyılın 
genç enerjik bestecileri yorulmak bilmez çalışmalarıyla eserler vermektedirler...” 8  
 
1.1.1.Amerika’da Opera ve Ticari Gelişimi 
 
Amerikan tiyatrosu İngiliz oyunlarını ve oyuncularını New York, Philadelphia ve 
diğer doğu şehirlerine getirterek, İngiliz sanat icrasının takipçisi olmuştur. Fakat 
köklü bir gelenekten uzak olmasından dolayı Opera, Avrupa kıtası için seçkin itibarı 
olan müzik tabanlı tarzda dinleyici zemini hazırlayamamıştır. Bunun sebebinin çoklu 
kültürel yaşam olduğu düşünülür. 
 
“1880 ile 1919 yılları arasında 5.5 milyon Avrupalı göçmen New York’a 
yerleşmiştir. Bu göçmenlerin 1.2 milyonu sadece 1907 yılında gelenlerdir. Ve yine 1 
milyonu Yahudi halkından oluşmaktadır. ” 9 
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New York’ta opera tarihinin, şehrin İngiliz tiyatrolarında başladığı bilinmektedir. 
Kozmopolit yapının getirdiği çeşitlilik ve geleneksel opera anlayışından uzak  
Amerikan halkı için tercih edilen eğlence ve sanat anlayışı, operadan çok müzikli 
oyun formlarıydı. Bir “opera”da aranan en önemli husus daha çok teatral yapı 
olmuştur. 1800’lü yıllarda halk tarafından benimsenen enerjik, etkin ve popüler olan 
tiyatro göz önünde tutulursa, İtalyan operasının bu denli başarı kazanması 
şaşırtıcıdır. 
 
New York’ta İlk Opera Geceleri 
  
New York diğer liman şehirleri gibi pek çok ulustan insanın birlikte yaşadığı bir 
şehirdi. Ve köklü bir sanat geleneğinden yoksun yeni dünya ülkesi, bu şartlar altında 
her ülkenin kendi kültürünün getirdiği müzikle besleniyor, yaşıyordu. Kuralsız ve 
gelenekten yoksun bir ortamda Opera sanatının, Amerika’da, Avrupa’daki gibi 
gelişime sahip olmadığı ancak yine de “kültür şehri” tanımına uyduğu 
anlaşılmaktadır. 
 
“Amerikan tiyatrosu bir tek New York’a has değildi. Tam tersine, kuzeydoğu 
kentlerinin hemen hemen her yerindeki tiyatrolar pek çok topluluk kurmuştu. 
Bununla birlikte İtalyan operasının bambaşka bir hikayesi vardı. 1825 ve 1826 
yıllarında New York’u ziyaret eden ilk topluluk, -ki bu topluluk, şehrin müzisyenleri 
tarafından bir araya getirilmiş, finanse edilmişti ve topluluğun tanıtımı da onlar 
tarafından yapılmıştı- Park Theatre’da sahne aldı. İtalyan operasıyla birlikte New 
York şehri kendini tek kültür merkezi olarak tanıtmaya başladı. Bununla birlikte, 
İtalyan operası, idrakı kolaylaştırma bağlamında; konusu ve sahne oyunuyla 
donatılarak, müziği daha yüksek bir noktaya taşımak için gerekli olan “anlaşılmaya 
uygun” hale getirilmişti. Eğer, müziğin anlama göre daha ön planda olduğu opera 
gibi bir tür, kültür olarak benimsenerek geliştirilecekse, müzikal güzellik ile 
toplumsal değerler arasındaki ilişki açık olmalıydı ve yeterince belirli 
kılınmalıydı.”10 
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Dönemin müziğine karşı duruşların  başlamış olması, daha ciddi bir müziğin de artık 
kent kültürü içerisinde yer alabileceğinin sinyalleri vermişti. Opera asırlardır süre 
gelen geleneğiyle, en güzel örneklerini sunmak için hazır olarak bekliyordu.  
 
“Bu sırada opera ilk denemelerini,  pazarlama temelli ticari tiyatroda yapmaya çalıştı. 
İngilizce yapılan gösteriler uzun yıllardır pek çok başarıya imza atarken, İtalyan 
operaları pek bilinmiyordu. Bu yüzden, gerçekten “ticari açıdan prim yapan” fikri, 
moda ve sosyal gösterişle birlikte toplumsal, ahlaki ve estetik bir amacın nesnesi 
olarak ortaya çıkan eğilim, akıllıcaydı. Girişimci için elzem olan; izleyiciyi çekmek, 
izlediklerini anlayabilmeleri açısından potansiyel operaseverleri hedeflemek 
anlamına gelmekteydi.” 11  
 
Opera’nın ticari olarak daha önce başarıya ulaşmış tiyatrolarda  kendi geleneğini 
sürdümeye çalışması ve ilk denemelerini burda yapması elbette yine bir etkileşimi 
göstermektedir. Pazarlamanın çok önemli bir silah olduğu, artık opera sanatı içinde 
yer alan işletmeciler tarafından da bilinmekteydi. Belli bir dinleyici kitlesine sahip 
tiyatrolarda sahne almanın, bir bakıma ‘riskin azalması’ anlamına geldiği 
söylenebilir.  
 
“Garcia Topluluğu bu çalışmaların en önlerinde yer almıştır. 1825 Kasımında New 
York’a gelen, tenor Manuel Garcia’nın başını çektiği ve çoğunluğu onun ailesi 
tarafından oluşturulan bu topluluk eskiyle yeni ve Anglo-Amerikanla kıtasal 
Avrupa12 arasında büyük bir rekabet başlattı. İlk defa, orijinal dilde sahne alan bir 
dizi topluluk ve solist yıldızlar, istikrarlı İngilizce opera yapımlarına ara ara karşı 
koyuyordu. Garcia sonrası dönemde birkaç Avrupa gösterisi Fransızca olarak 
sahneye konmuştu, yerel ve ziyaretçi oyuncular da Almanca bir opera 
sahnelemişlerdi. Fakat 1825 yılı ile Sivil Savaş arasındaki dönemde şehirde 
sahnelenen kıta Avrupası operalarının büyük çoğunluğu İtalyan operalarıydı. Garcia 
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Topluluğu, Rossini’nin Sevil Berberi ve Mozart’ın Don Giovanni operalarıyla, 
günümüzde dahi çok iyi bilinen standart bir opera repertuvarı yaratmaya başlamıştı.      
 
Garcialar, Kasım 1825’ten Eylül 1826’ya kadar, yaklaşık bir sene Park Theatre’da 
sahne aldı. Bununla birlikte, onların etkisi daha çok sonraki iki nesilde hissedildi. Bir 
şarkıcı iyi bir performans sergilediği zaman Maria Garcia ile kıyaslanıyordu. Bir 
topluluk kötü söylediği zaman, Garcia standartlarına erişemediği söyleniyordu. Yeni 
bir opera evi tanıtıldığı  zaman onlar (Garcialar) kadar iyi bir topluluk bekleniyordu.  
 
İngiliz müzikal tiyatrosunda drama, basit bir müzik stili için iskelet oluşturduysa da, 
onlar da bunu daha karmaşık olan İtalyan dili için yapmışlardı. Giderek tam tersi de 
olmaya başladı: Yorumcular esere müzikal bir anlam vermeye başlarken, opera, 
müzikal açıdan, dramanın özellikle de onun duygusal içeriğinin yorumlanmasını 
kapsayacak şekilde algılanmaya başlandı. Öncelikteki bu karşıtlık, genelde operanın 
yol açtığı sosyal, ekonomik, ahlaki ve politik konulardan bağımsız olarak yavaşça 
gelişti. Bununla birlikte, son olarak, müzik ve diğer meseleler tek bir noktada 
birleştiler. Garcialar’ın performansı, İngiliz müzikal tiyatrosunu (The Beggar’s 
Opera) etkili bir şekilde alt ettiği bir süreci başlattı.” 13 
 
Bu dönem, birçokları tarafından Operanın altın çağı olarak anılır. Hem Avrupa, hem 
de Amerika’da yapılan gösteriler, her zamankinden daha fazla ilgi gördü. Opera 
evleri gitgide ticari işletmelere dönüşmek için gerekli adımları attılar.  Daha fazla 
sayıda dinleyici,  daha büyük prodüksiyon demekti.  
 
Etkileşimin, sahne sanatları arasında olduğu gibi başka konularda da gerçekleştiği 
bilinmektedir. Bunlardan biri de teknolojik ve ticari başarılarla sanat arasında 
olmuştur. Sahne sanatlarının tarihsel süreçte, bu ilişkilerin meyvesini toplamıştır.  
 
Teknolojik  yenilikler, opera ve müzikal sahnelerinde her zaman önemli olmuştur. 
Sahne sanatları izleyicisi inen-çıkan sahne, dönen sahne, ses ve mikrofon sistemleri, 
ışık teknolojisi gibi birçok yenilikle  tanışmıştır . Bu etkileşimlerin filizlendiği yıllara 
dönecek olursak şöyle bir örnek verilebilir : 
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“New York’taki ilk opera gösterileri, Erie Kanalının tamamlanmasının hemen 
ardından gerçekleştirildi. Teknolojik ve ticari bir başarıyla yeni bir teatral tür 
arasında doğrudan doğruya açık bir ilişki olması pek mümkün değildi. Daha 
1920’lerde bu iki husus, toplumun ve kültürün pek çok alanına nüfuz ettiği söylenen 
bir “gelişme ruhu”, “aynı köşenin iki kenarı” gibi algılandılar. Ekonomik büyümenin 
kültür için bir zenginlik yaratacağı varsayımı üzerine kurulan “Amerika’nın yakın 
zamandaki kültürel büyüklüğü tahminleri”, 18.yy’ın ortalarında ortaya çıkmıştı. 
Elbetteki bunları birbirine bağlayacak ve halkın coşkusunu ve  desteğini almalarını 
sağlayacak olan da sanat olacaktı.” 14 
 
1.2. Müzikal Tiyatronun Tarihsel Gelişimi 
 
Müzikal tiyatronun bilinen formu ile litaretüre geçmesinin 19.yüzyıla rastladığı 
bilinmektedir. Fakat 17.yüzyılın sonunda İngiltere'de 'Musical Comedy' adı altında 
üretilen ve tüketilen, eğlendirici oyunlar, 19.yüzyıldaki formun oluşmasına öncülük 
etmiştir. Amerikan halkının, çeşitli kültürlerin bir arada bulunmasının zorluklarını 
yaşamalarının yanısıra, bazı avantajlara sahip olduğu da görülmektedir. Amerika’nın 
bu avantajı, dünyanın belki de hiçbir yerinde görülemeyecek kadar kültürel ve sosyal 
etkileşimin yaşanması sonucunu doğurmuştur. 
 
“Diğer ülkelere kıyasla ilk olarak Amerika'da müzik, eğitimin bir parçası haline geldi. 
Çünkü eski Yunan kültüründe olduğu gibi müziğin, karakter gelişiminde önemli bir 
öge olduğu düşünülmekteydi. Dolayısıyla, İç Savaşın ardından Avrupa gelenekleri  
daha kolay sindirilebildi. İtalyanlar operayı, İrlandalılar ve İskandinavyalılar halk 
şarkılarını ve üflemeli çalgılarının melodilerini, Almanlar da senfonileri ve orkestra 
müziğini getirdiler.” 15 
 
Amerika, yeni dünya ve özgürlük ülkesi olarak yeni oluşumların rahatça 
sergilenebildiği bir yer olmuştu. Çeşitli ülkelerin vatandaşlarının oluşturduğu 
kozmopolit yapıdan dolayı yeni ve içinde herkese yönelik kültürel ögeler bulunduran 
yeni sanat formları elbetteki ticari bir potansiyel taşımaktaydı. Ancak, kültürel bir 
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mirasa sahip olmamanın ve yeni bir ülke olmanın zorluğu, Amerika’da da  
hissedilmiştir. Sonuçta yeni ve cesur adımlar atmak için desteklenmek zorunlu idi ve  
bu da, risk alabilecek yatırımcılara bağlıydı. 
 
“Opera bir dönem Amerika'da ihmal edildi. İnsan ifadesinin alanını genişleten Opera 
ayinsel bir drama formuydu ve Kuzey Amerikalılar duygularını bu kadar açıkça 
göstermeye o kadar da meyilli değillerdi. Eskiden Floransa & Medici ilişkisinde  
olduğu gibi, Opera gibi bir sanatı herhangi bir etkinlikte desteklemek, varlıklı olmayı 
gerektiriyordu. Ve zengin Amerikan patronları henüz sayıca azdı.” 16 
 
1.2.1. Müzikali Oluşturan Unsurlar 
 
Bir müzikal veya müzikli komedi tiyatronun; dramatik bir metni, oyunculuğu ve 
konuşma diyaloglarını, müzik, şarkı ve dansa ek olarak dekor, kostüm ve gösteriyle 
birleştirmek suretiyle eğlendirmeyi amaçlayan bir türüdür. Çoğu müzikal aslında 
komedidir; fakat bazıları ciddidir ve mutsuz sonları vardır. Broadway Müzikali 
terimi, genelde New York’lular tarafından yazılmış ve de Broadway’de sahneye 
konmuş  müzikallere verilen addır. Bugün ise Broadway sözcüğü bir terimden çok, 
bir marka niteliği taşımaktadır. Bu büyük sektörde başarılı olan müzikaller, ülke ve 
hatta dünya çapında izleyicilere ulaşır; orijinal prodüksiyonlar, yıllar boyu yeni 
prodüksiyonlarla yeniden canlandırılır. Birçok müzikal, aynı zamanda sinemaya 
aktarılmaktadır. 
 
Genel anlamda, bir müzikal, iki perdeden oluşmakta; ve ilk perdeye göre daha kısa 
olan ikinci perdesinde, önceden duyulmuş bazı melodiler yeniden hatırlatılmaktadır. 
Müzikallerden, (Showboat’tan) Ol’ Man River veya (Cats’ten) Memory gibi herkesin 
gözdesi olmuş bestelerin popülaritesinin; ait olduğu müzikallerinkinden bile daha 
fazla olduğu görülmüştür. 
 
“Bir Amerikan müzikali, çeşitli stilleri içerir; ancak müzikal tiyatronun ayrı bir 
türüdür ve operadan da ayrıdır. Operaya karşılık, daha basit armoniler, melodiler ve 
                                                 
 




formlar kullanmaya eğilimlidir ve daha fazla sayıda konuşma diyalogları içerir. 
Şarkıları, opera aryalarına kıyasla, perde aralığı olarak daha dar olma eğilimindedir; 
çünkü popüler şarkıcılar ve opera şarkıcıları farklı vokal teknikleri kullanırlar. Ayrıca 
bir müzikal, toplu emeğin ürününden fazlasıdır diyebiliriz. Operada, bir besteci 
şarkıları yaratır; fakat diğer müzisyenler orkestrasyondan, uvertürden, bağlantı 
sağlayan müzikal geçişlerden ve de baleden sorumludur. Metin ve şarkı sözleri iki 
veya daha çok yazar arasından paylaştırılmıştır.” 17 
 
Operalar ve müzikaller arasındaki bu farklara rağmen, George ve Ira Gershwin’in 
Porgy ve Bess (1935)’i gibi bazı çalışmalar, bu iki kategori arasında bir yere aittir. 
Porgy and Bess ve Leonard Bernstein’in West Side Story’si gibi orijinali müzikal 
olan bazı gösteriler, daha sonra operalarda sahnelenmiş ve opera şarkıcıları 




















                                                 
 











































2.OPERA VE MÜZİKAL TİYATRO ARASINDAKİ FORMLAR  
 
Opera ve Müzikal Tiyatro’nun birbiriyle olan etkileşimi, tarihsel süreç içinde gelişim 
gösteren farklı türler aracılığıyla oluşmuştur. Araştırmanın bu bölümünde, Opera ve 
Müzikal arasındaki formlar ele alınarak, bu formların opera ve müzikale yaptığı 
katkılar, bu türlere dönük yaklaşımlara yönelik olarak getirdiği düşünce farklılıkları 
ve yenilikler üzerinde durulacaktır.  
 
2.1.The Ballad Opera ve The Beggar’s Opera  
 
18. yüzyılda, müzik ve dramatik aksiyon taşıyan bütün çalışmalara Opera deniyordu. 
Operadan farklı olarak, Ballad Operada şarkı aralarında reçitatif yerine konuşmalar 
bulunurdu. Ballad operalar için yeni müzikler de bestelenmesine rağmen, daha 
karakteristik olan, dönemin ünlü balladlarının, aryalarının ve halk şarkılarının, yeni 
sözler kullanılarak söylenmesiydi. Bunlardan en önemlisi, librettosu şair John Gay’e 
ait, müziği ise kısmen John Christopher Pepusch tarafından bestelenen The Beggar's 
Opera (1728) oldu.  - Üç kuruşluk opera da yine J.Gay tarafından yazılmıştır -  The 
Beggar's Opera İtalyan operası ve çağdaş politikayı hicveden ballad opera formunu 
doğurdu. Bu eser sadece standartları, formu ve stili oluşturmakla kalmadı, ayrıca 
18.yüzyılda  en popüler tiyatro eseri de oldu. Öyle ki, koloni dönemi Amerika’sında 
her tiyatro topluluğunun sahnesinde önemli bir yer edindi.  
 
1728’den sonra ortaya atıldığı düşünülen yeni fikirler, John Gay’le birlikte 
isimlendirilmiştir. The Beggar’s Opera olarak adlandırılan bu tür, elit bir topluluğa, 
İngiltere’nin sosyal  ve politik yozlaşmasını kabaca ve keskin bir hicivsel üslupla 
tiyatro formu halinde sunmuştur ki, bu da aslında revaçta olan İtalyan operasının 
alaycı bir taklididir. Bu noktada  operanın taklit ve alaycı bir şekilde halkın da 
kolayca anlayıp izleyebileceği bir türde sahneye konulması fikri üretilmiş ve bir nevi 
müzikli oyun olan müzikal tiyatronun şekillenmesinde öncü olmuştur (Bkz. Resim 






      





Avrupa etkisi altından kurtulmaya başlayan Amerikan müzikal tiyatrosu, kendine 
yeni formlar üretmiştir. Eskiden beri süregelen müzikli oyunlara Amerikan halkının 
karakterinin ve zevkinin eklenmesiyle Minstrel, Vodvil, Burlesk, Spectacle ve 
Extravaganza ortaya çıkmıştır. Bunlardan en eskisi minstrel olarak adlandırılmıştır. 
 
19. yüzyılın  ortalarında Amerika’daki en popüler eğlence formu; biraz kaba olan, 
basit bir şarkı, dans ve komedi içeren minstrel şovlarıydı. Minstreller; ilk defa özel 
olarak sahne ve müziğin birlikte düşünüldüğü bir Amerikan sahne sanatı formudur. 
Bu araştırmada Minstreller’in dikkat çeken özellikleri; etnik kökeni, yenilikçiliği, 
etkileyiciliği ve yaratıcı sanatçılarıdır.  
 
Minstreller, yüzü siyah makyajı beyaz adamların; zenci hayatı ve hareketlerini taklit 
ederek sergiledikleri performanslardır. Bu konu, Amerikan sahnesine, köleliğin 
kaçınılmaz bir gerçek ve sıcak bir konu olduğu bir dönemde, spontane olarak 
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gelmiştir. Minstrellerin, ülkenin popüler kültürü içinde baskın bir güce dönüşmesinin 
sebebi, hiç var olmamış bir hayatın, romantik ve duygusal bir temsili olmasıdır. 
 
Müzik, şarkılar, danslar ve komik diyaloglar, halkın hayal ettiği egzotik bir dünyayı 
yansıtır. Oysa durumun o dönemde o kadar parlak olmadığı bilinmektedir. Minstrel 
şovunun formatı, Vodvil, Burlesk ve Revü gibi diğer müzikal türlerinin gelişimine 
ilham vermiştir. Minstreller aynı zamanda büyük “show bussiness” fikrini ve 
pratiğini başlatmıştır. 
 
Örneğin “ The Christy Minstrels” grubu, sadece 25 sent bilet fiyatıyla bir minstrel 
programında bir seferde $317 ciro yapmıştır.  
 
Siyah yüz örneği ilk defa minstrellerde görünen bir uygulama değildi. Antik Yunan 
tiyatrosunda, “comedia del arte”de de görülür. 18. yüzyıl koloni Amerika’sında da, 
opera ve oyunlar arasında zenci şarkıları ve danslarını içeren durumlar 
bulunmaktaydı. İlk başlarda solo şovlar olarak hazırlanan minstreller, daha sonraları 
küçük grupların şovları haline gelmiştir. Minstrel döneminin sonlarına doğru çok 
büyük gruplara da rastlandığı görülmüştür.  
 
Minstrel müziği Afro-Amerikan ve Keltik müzik tekniklerinin bir bileşiminden 
oluşur. Bir plantasyon sahibi, müziğe yetenekli bir adamını New Orleans’a veya 
kuzey eyaletlerine keman öğrenmeye gönderebilir ve orada cotillionlar’da ya da 
partilerde Keltik müziği çalabilir. Fakat kendi başına kaldığında Afrikalı ruhunu 
İrlanda kemanıyla yansıtabilir. Siyah boyalı yüzlerle sahnelenen minstrellerde taklit 
edilmeye çalışılan şey budur.” 18 
 
Minstrel müziği ilk defa 1830’li yıllarda beş telli bir banjoyla Joel Sweeney 
tarafından, Virginia, Appomattox Mahkeme Sarayında sergilenmiştir. Bu yeni form, 
çoğunlukla çiftler halinde şehirden şehre dolaşan ya da bir sirk ile birlikte seyahat 
eden icracılar sayesinde çok popüler bir hal almıştır.  
1843’te Dan Emmets “Virginia Minstrels” (Bkz. Resim 2.3) topluluğu ilk minstrel 
şovunu; banjo, keman, bones ve perküsyonlarla icra etti. Bu gösteriden sonra ilgi 
                                                 
 
18 Richard Kislan Richard Kislan: The Musical, Applause Books,1995 
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odağı olan minstrellerin, yüzlerce gezgin grup tarafından bütün ülkeyi dolaştığı 
bilinir. Minstrellerin popülaritesi  1850-60’larda zirveye ulaşmıştır. Newyork / 
Broadway’de kırk yılı aşkın devam etmiş ve Meksika Savaşında, California’nın 
altına hücum dönemi ve sivil savaş dönemlerine damgasını vurmuştur. Bu form 
ardından Ragtime, Blues, Dixieland, Barbershop Quartet, Country, Bluegrass ve Old 
Time gibi müziklerin doğmasında rol oynamıştır.   
 
 Minstrel formu 20. yüzyılda da sürse bile, 1870’lerde yükselen ivmesini kaybetti ve 
kültürel üstünlüğü hızla azaldı. İç savaş sonrası yeniden yapılanma döneminde, halk 
güney plantasyon yaşamının egzotik ve romantik illüzyonlarından etkilenmiyordu. 
Seyirci artık minstrellerin cevap veremediği bir eğlence türünü talep ediyordu. 
Halkın tercihi değişince, müzikallerin de değiştiği görülür. Minstrel şovu tamamen 
yok olmasa da, diğer popüler müzikal formlarına çevrildi. 
 
 
              
Resim 2.3  Virginia Minstrels Afişi 
 
2.3.Vaudeville (Vodvil) 
Vodvil’in temel özelliği, birbirinin ardından gelen ama birbirinden bağımsız olan 
gösterilerden oluşmasıdır. Vodvil’in çeşitli performanslar tarafından oluşturulduğu 
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bilinir: Şarkıcılar, dansçılar, aktörler ve vantrologlar (ventriloquist), komedyenler, 
sihirbazlar, cüceler, maymunlar, köpekler ve hatta filler bu gösterilerde yer 
almışlardır (Bkz. Resim 2.4).  
 
Resim 2.4 Garland Vodvili 1932  
 
Vodvil, müzikalden önce gelen ve müzikalden daha popüler bir tür olarak karşımıza 
çıkmaktadır. 19 Şarkılı bir gösteri, komedi, hokkabazlık, akrobatlar ve hayvan rolleri 
vardır, ancak plansızdır. Vodvilin ortaya çıktığı ilk yirmi yıl içerisinde, Amerika 
Birleşik Devletleri’nde yaklaşık 10.000 Vaudeville oyunu farklı noktalarda 
sergilenmiştir. 
Bu formda birçok kısımda sessiz gösteriler, hayvan şovları ve akrobat grupları gibi 
konuşmayı gerektirmeyen gösteriler yapılmaktaydı. Kısaca bir Vodvil; konser, 
tiyatro ve sirk karışımıydı. Gösteri programında yazılan performansların her zaman 
gerçekleşeceği garanti değildi ve her defasında farklı bir program icra edilebiliyordu. 
                                                 
 
19 Roger Kamien: Music an Appreciation, McGraw-Hill Press, 1980 
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Topluluğun kaç gün kalacağı ya da yeni bir şeyin eklenip eklenmeyeceği son derece 
değişkendi. Televizyonun her evde yer almasından önce, bu toplulukların şehirden 
şehre gezerek yaşamlarını sürdürdüğü bilinmektedir. Bu gösterileri yapan 
sanatçıların, genellikle, kariyerlerine televizyonda devam ettikleri bilinmektedir. 
Vodvil’in yaşam süresi olarak radyo ve televizyon arasındaki tarihler 
gösterilmektedir. 20 Vodvil, 1930’lu yılların büyük ekonomik bunalımının ve 
gelişmiş olan film endüstrisinin etkisiyle ortadan kalkmıştır. Fakat Amerikan 




Amerikan Burleski, sürekli kelime oyunları üzerinde giden kafiyeli, mizahi 
diyaloglardan oluşan tek perdelik İngiliz Burleskinden türemiştir. 19. yüzyıldaki 
müzikli eğlence ve Vodvilden çıkan Burlesk, 20.yüzyıl başlarında hiciv, sahne 
sanatları ve striptiz de dahil olmak üzere yetişkin eğlencelerinin ve de kaba 
güldürünün popülist bir birleşimidir. Fakat daha sonraları komedi unsurları gittikçe 
azalmıştır. Çoğunlukla kadın estetiği ve cinsel komediye yer verdiği görülür. Vodvil 
ile en büyük farklarından birisi de; Vodvil’e ailece gidebilirken Burlesk’in bir erkek 
eğlencesi olmasıdır (Bkz. Resim 2.5 ve Resim 2.6).  
                                                 
 
20  1870 ve 1920 arası 
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                Resim 2.5  Hurly Burlesque 1900                 Resim 2.6  Rosin Coven Burlesk Artist 
 
1910 yılından itibaren burlesklerdeki komedi miktarı azalmış ve cinsel içerik artmış, 
programlara striptiz gösterileri dahil olmuştur ve bu durum bir bakıma burleskin 
sonunu hazırlamıştır. Müzikal komedinin burleskten aldığı en önemli ders, işin 
komedi kısmının ihmal edilmemesi gerektiğiydi. 
 
“...Evangeline” isimli 1874 tarihli burlesk için eleştirmenler ilk defa “Müzikal 
Komedi” terimini kullanmışlardır. Bu oyun, eleştirmenlerin “spice of vice” 
(ahlaksızlık baharatı) olmadan seyircinin ilgisini çekebilecek Amerikan tipi temiz 
eğlence anlayışına uyuyordu... 21 
 
Burlesk formu da zamanla yerini başka formlara bırakmıştır. Ancak Opera ve 
Müzikal Tiyatro arasındaki geçiş formları açısından önemini korumaktadır. İlk defa 





                                                 
 
21  Richard Kislan: The Musical, Applause Books,1995, S.69 
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2.5.Opera Komik ve W.S.Gilbert & Sir Arthur Sullivan 
 
Opera sanatının, tarihsel gelişim içerisinde birçok türe ayrılmış olduğu bilinir. Ancak 
bunlardan “Opera Komik” formunun, müzikal tiyatro oluşumunda önemli bir etkisi  
olduğu görülmektedir. 1800’lü yıllarda ortaya çıkan bu farklı tür, halen birçok 


























Resim 2.7   Gilbert ve Sullivan, The Pirates of Penzance  
adlı eserinin, Keller Tiyatrosu’nda 2006 yılındaki temsilinin  
afişi. 
 
Operanın bu türünün çıkış noktası İngiltere olmuştur. Opera’dan farklı yanları, tercih 
edilen dilin İngilizce olması; romantizm ile komediyi barındırması ve mutlu sonla 
bitmesi şeklinde sıralanabilir. Opera Komik’in, İngilizce konuşan halklar tarafından 
gerçekten ilgi görmesi nedeniyle, bu dönemde yazılan eserler bir anda üne 
kavuşmuştur. Bu dönemde opera ve müzikal etkileşiminde önem kazanan iki isim 
göze çarpmaktadır: W.S.Gilbert, Sir Arthur Sullivan.   
“The Comedy Opera Company, Ltd., o dönemde sonu gelmeyecek gibi görünen 
Offenbach ve Lecocq gibi bestecilerin Fransız operetlerine alternatif olarak, halka bu 
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yeni tür komedi operasını sunmak amacıyla kuruldu. Zorlu geçen oyuncu seçmeleri 
sorunlarıyla, fazlaca uzun bir dönemin ardından şirket, 15 Kasım 1877 tarihinde 
hevesli izleyicisine eski ve oldukça küçük bir tiyatro salonunda “Opera Comique” 
gibi gösterişli bir isimle “The Sorcerer” oyununu sundu.” 22 
 
Yeni bir tarz ile dinleyicilerin karşısına çıkan bu ekibin, iyi bir başlangıç yapmış 
olduğu kabul edilmektedir. Başarıların sebepleri arasında sayılabilecek olan vokal 
partisyonlarının satılması fikri günümüze kadar varlığını sürdürmüştür. “Music sheet 
publishing” yani “nota yayıncılığı”, bugün önemli bir sektördür.  
 
Opera tarihinde her zaman önemli olan  besteci ve söz yazarı ilişkisi düşünüldüğünde 
(W.A.Mozart ve L.Ponte), Gilbert ve Sullivan uyumu, Opera Komik’in başarısındaki 
sırrı açıklamaktadır. Günümüzde ise A.L.Webber ve Tim Rice, L.Bernstein ve 
S.Sondheim ilişkileri aynı şekilde yorumlanabilmektedir. 20.yüzyılla birlikte besteci-
söz yazarı ikilisine “producer” yani “yapımcı” eklenmiştir. Les Misérables, Miss 
Saigon, Marten Guerre, Oliver, The Phantom of the Opera, Cats gibi müzikallerin 
yapımcılığını üstlenmiş olan Cameron Mackintosh ismi buna örnek olarak 
gösterilebilir.  
 
İngilizlerin operet geleneğini devralarak Fransızlar ve Viyanalılardan ayırt edilmek 
için, bu türe “opera komik” adını verdikleri düşünülür. 1880’lerde, W. S. Gilbert ve 
Sir Arthur Sullivan’ın unutulmaz eserleri Londra’da, Offenbach’ın yirmi yıl önce 
Paris’te bıraktığı etkinin aynısını yaratmıştır. Yapıtları Offenbach’ın üç sesli 
operetlerinden çok daha farklıdır.  
 
Oyuncuları şarkı söyleyen korsanlar, aşk sarhoşu bakireler ve mutlu topluluklardır. 
Temaları günlük hayatta güzellikten, asilliğe, her şeyi konu alabilir. Önemli yapıtları 
arasında Pirates of Penzance, H. M. S. Pinafore, The Mikado, Patience ve Iolanthe 
yer alır. 
 
Opera Komik, müzikli recitative yerine, hikaye anlatır gibi daha çok konuşularak 
oynanıyordu. Bu durum aktör seçimlerinde bazı değişikliklerin oluşmasına yol 
                                                 
 
22  Carl Simpson ,E.H.Jones: H.M.S Pinafore , Courier Dover 2002 
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açmıştır. Bu dönemde aktör seçimlerinde yalnızca ses güzelliği dikkate alınmamış, 
iyi oyuncuların da tercih edilir olmuştur. Ancak bu değişiklikler tüm çevreler 
tarafından beğeniyle karşılanmamaktaydı. Bu değişimle başlayan sürecin, ileride 
opera ve müzikal şarkıcılarının arasında daha da belirginleşecek olan şarkıcı 
stillerindeki farkılığın ilk adımları olduğu düşünülmektedir. Günümüzde bu değişim 
Opera, operet ve müzikal söyleyen şarkıcılarının kullandığı farklı stillerden  
anlaşılabilmektedir. 
 
“The Times dergisi, çoğunlukla yapıcı eleştirilerin ortasında, takip eden yıllarda 
giderek artan rahatsız edici eleştirilerin de başlamasına yol açacak, besteciye yönelik 
ilk yazılardan birinde şu sözleri yayımladı: “Sullivan, değerli vaktini ve yeteneğini, 
Pinafore ve korsanlar gibi havai saçmalıklarla harcıyor. Oysa İngiliz müziğinin 
büyük ümidi olduğu üzere, kendisini daha ciddi bestelere ve eserlere adaması 
gereklidir.” 23 
 
Besteci Sir Arthur Sullivan’ın yaptığı müzik bazı çevreler tarafından saçmalık olarak 
nitelendirilmekteydi. Burada “ciddi” olarak nitelendirilen; Operadır. Fakat Opera ve 
Opera Komik arasında ciddiyetsiz bir tavır olduğu düşünülmemekle birlikte, Opera 
Komik içerisinde kullanılan libretto ve popülist tavır, gelenekçi ve tutucu kesim için 
eleştiriye açık olmuştur. 
 
“...Geoffrey Toye’nin denetiminde yayımlandı. Toye, büyük olasılıkla hem yeni 
baskıların üretiminden hem de çoğu Gilbert ve Sullivan operalarının orkestrasyon 
kısımlarından sorumluydu...” 24 Gilbert ve Sullivan’ın, yaptıkları çalışmalarda, 
günümüz Müzikal tiyatrosunda izlenen bazı önemli yönetim biçimlerini ortaya 
çıkardıkları düşünülmektedir. Bu yönetim biçimi, prodüksiyonun her aşamasını, 
işinde uzman olan direktörlere bölüştürmek olarak adlandırılabilir. Örneğin 
orkestrasyon sorumlusu gibi. Günümüzde müzikal yazan besteciler daha çok “melodi 
yazarı” olarak adlandırılmakta, eserlerinin orkestrasyonlarını kendileri 
yapmamaktadırlar.  Aladdin, Hercules, Beauty and the Beast, Little Shop of Horrors, 
Pocahontas  gibi ünlü  çizgi film ve müzikallerin bestecisi Alan Menken ve  Cats, 
Jesus Christ Superstar, By Jeeves, The Woman in White  gibi eserlerin bestecisi Sir 
Andrew Lloyd Webber  günümüz müzikal tiyatrosundaki en ünlü melodi yazarları 
                                                 
 
23  Carl Simpson ,E.H.Jones: H.M.S Pinafore , Courier Dover 2002 
24  y.a.g.e 
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arasında gösterilebilir. Bu tür bir çalışmaya müzik tarihinde daha önce de  
rastlanılmıştır. Nikolay Rimsky-Korsakov  çalışmaları buna örnektir. Alexander 
Borodin’in Poleveç danslarını ve  Modest Petrovich Mussorgsky’nin Boris Godunov  
operasının orkestrasyonlarını Korsakov yapmıştır. 
 
Komik opera , Opera ve Müzikal tiyatro arasında önemli bir köprü vazifesi 
görmektedir.  Bu dönem eserlerinin hala repertuarlarda yer alması aradaki önemli 
etkileşimin bir göstergesidir. Ayrıca sahne sanatlarının endüstriyel bir sektör 
olabileceğini ve daha organize yapılan prodüksiyonların, başarılı olabileceğinin 
kanıtıdır. Yapılan gösterilerde halkın ilgisi ve gişe başarısı ise bu sektörün ileride 
karşılaşacağı ticari durumun göstergesi olmuştur.  
 
“...Yeni başlayan yüzyılda kompozitörler, Gilbert ve Sullivan’dan miras kalmış 
seçenekleri, yeni ve tek tip Amerikan sanat formuna dönüştürmeye çalışmak için 
mücadele etmiştir; bu da, şimdi dediğimiz gibi Broadway müzikalidir...” 25 
 
2.6.Operet 
Operet “hafif opera” olarak tabir edilebilecek bir müzik formudur. Genellikle 
eğlenceli ve duygusal bir hikâyesi olan, alt sınıfa ait parodi ya da taşlama 
niteliğindedir; hem konuşma dili, hem de hoş müzikal ögeler içeren “süslü püslü” 
eserlerdir.  
Operetlerde de hikâyeler operadaki gibi karmaşık ve dallanmıştır, ancak operadan 
farklı olarak gerçekçi olmayan diyaloglara daha çabuk girer. Aralarda hafif romantik 
veya komik doğası olan bağımsız şarkılar vardır. Operetlerde ölüm sahneleri, delirme 
sahneleri veya ihanet yoktur. Her şey mutlu sonla biter; baş erkek kahraman, kadın 
kahramanla evlenir, erkek kahramanın yakın arkadaşı kadın kahramanın yakın 
arkadaşıyla evlenir, komik adam da komik kadınla evlenir. Evlilik isteği, operetlerde 
takıntılı bir şekilde işlenir.  
                                                 
 
25  William A. Everett, Paul R. Laird, The Cambrige Companion to the Musical, Cambridge 
University Press, S.29 
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Operetler bu anlamda seyircisinden fazla bir şey beklemeyen eserlerdir. Sahnede 
büyük romantik gösteriler olur, müzik herkesin anlayıp keyif alabileceği 
kolaylıktadır. Tenor ve soprano sahnenin en ortasında dururlar, yardımcı oyuncular 
birbirine uyumsuz komedyenlerden ve büyük bir erkek korodan oluşur. Dekor 
genellikle egzotik bir Avrupa kenti, efsanevi bir ütopya veya her ikisi birden olur. 
Operetlerde, bir erkekle bir kadının karşılaşması değil, bir prensle çingene kızın veya 
bir dükle kontesin karşılaşması esas konuyu oluşturur. 
Bir müzik cümlesinden diğerine geçmek yerine, operetlerde müzik parçalarının 
(aryaların, reçitatiflerin, koroların) arasına şarkısız, çalgısız veya hafif çalgılı 
diyaloglar bulunur. Operet oyuncuları opera eğitimi alırlar; hatta opera cümleleriyle 
operet cümleleri arasında müzikal anlamda fazla bir fark olmadığı düşünülür. 
Müzikallerde şarkı söyleyen şarkıcı aktör ve aktrislerin operatik tarzda şarkı 
söylemeleri gerekmeyebilir. Ancak opera sanatçıları, operetlerde rol alabilirler. Ya 
da tersi mümkün olabilir. Örneğin en önemli W.A.Mozart, Don Giovanni 
yorumcularından Ezio Pinza, Broadway’de South Pasific’te de oynamıştır. Show 
Boat müzikalinde (1927 - Kern), Bernstein’in Candide’inde ve Walt Disney yapımı 
Snow White’ta (1937) operet söylemeye uygun vokal şekli görülmektedir. 
Komik operalarla, hemen ardından gelen operetler arasındaki farkı belirlemek çok 
kolay değildir; genellikle komik opera biraz daha düşünce ağırlıklıdır, Fransız 
operetleri ise sadece eğlendirmek amaçlıdır.  
Operetler sanıldığının aksine İtalya kökenli değildir. Bu zengin sanat formu, 
1800’lerin ortalarında Paris’te ortaya çıkmıştır. 19.yüzyılın başlarında Boieldieu, 
Auber ve Adolphe Adam’ın “komik operaları”nda elitleşmeye doğru bir eğilim 
görülmekteydi. Herve ve Adolphe Adam’ın erken dönem eserleri ilk hafif operaları 
veya operetleri temsil ederler, ancak bu eserler günümüze kadar unutulmuştur. İkinci 
Fransız Krallığı döneminde opereti dünya literatürüne sokan Jacques Offenbach 
isimli Alman kökenli Yahudi, operet isimli yeni bir sanat formunu da doğurmuştur. 
Operetler, 20. yüzyılın başında Opera sanatının gelenekçi kesimine yakın olmakla 
birlikte müzikallerin etkisinde kalan ve hoş melodilerden keyif alan orta sınıf 
seyircinin beğenisine ve eğlence şekline tam olarak uyuyordu. Operet dünyası, bu 
seyirci için bir romantizm ve eğlence kaçışı anlamına gelmekteydi. Ancak opera 
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otoriteleri sahnelerinde bu tür önemsiz eserlerin sahnelenmesini kınıyorlardı. 
Özellikle Fransa gibi müziğin, politik konuları sembolize ettiği ülkelerde operet, 
benimsenmeyen bir tür olmuştur.  
1870’lerden sonra Viyana operetleri döneminin başladığı görülür. Viyanalılar 
Offenbach’ın eserlerini öyle çok benimsemişlerdi ki, yerel besteciler bir süre sonra 
kendi opera bouffe’larını yazmak zorunda hissettiler. Franz von Suppé’nin operetleri 
çokça Offenbach etkisi taşıdı. Offenbach’ın 1880 yılındaki ölümünden sonra, başka 
bir yetenekli besteci ilgi odağı oldu: Johann Strauss I’in oğlu, ünlü vals şefi ve 
bestecisi Johann Strauss II.  Aynı aileden gelen diğer Strauss keman çalıyor, çok 
sevilen valsları yönetiyor ve dönemin ünlü bestecileri arasında gösteriliyordu; tek 
yapması gereken şeyin valsların ve polkaların arasına diyaloglar koyması olduğunu 
hissetti ve uyguladı. Strauss’un ilk opereti aşk acısı çeken evli bir adamın komik 
hikâyesi olan “Die Fledermaus” (Yarasa - 1874) idi. Eserde sarhoş halde ve yarasa 
kostümüyle yolda bırakılmış bir adamın zararsız intikamı hikâyelendirilmişti. Bu 
eşek şakasının faili de bir maskeli baloda kendi karısıyla yanlışlıkla flört etmek 
suretiyle tuzağa düşürülmüştü. Bu eserin Viyanalılar tarafından beğenildiği bilinir, 
ancak Berlin’de çeşitli tiyatrolarda oynayarak oldukça ün kazandı. Yine de 20. 
yüzyılın başına kadar bu eserin kültürel bir nirengi noktası olduğu anlaşılmadı. 
Strauss bu eserden sonra on adet, toplamda on altı adet operet daha besteledi, ama 
yine de Die Fledermaus, bestecinin en popüler tiyatro eseri ve opera repertuvarının 
da dünya çapında temel eserlerinden biri olmaya devam etti. Strauss’un eserlerinde 
Mozart zamanından beri gündemde olan romantik temalar görüldü; dans melodileri 
Moskova’dan Boston’a kadar yayıldı. Offenbach operet geleneğinde, Strauss’un 
eserleri çok kabul görmüş ve benimsenmişti. 
Strauss’tan sonra Karl Zeller (Der Vogelhandler/The Birdseller - 1891) ve diğer 
Viyanalı besteciler gösterişli melodileri vurgulayan, sosyal hiciv yerine maskaralıklar 
sergileyen eserler üretmeye devam ettiler. Bu eserler o günlerde popüler olmalarına 
rağmen, günümüzde herhangi bir önem taşımazlar. 20.yüzyıl başında Viyana’dan 
dünya çapında başka bir besteci daha çıkacaktır; Macar asıllı Franz Lehár ve eseri 
Die Lustige Witwe (Şen Dul - 1905). Viyana operet geleneğini 20. yüzyılda Oscar 
Straus, Emmerich Kalman ve Sigmund Romberg devam ettireceklerdir. 
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New York'un operetlerle tanışması ve hayran olması 1907’de Franz Léhar'ın "The 
Merry Widow" (Şen Dul) operetinin bu ülkeye gelmesi ve Broadway topluluğunun 
ayaklarını yerden kesmesiyle doruğa çıkar. Bu  dönemde Amerikan operetinin de 
oluşmaya başlamış olduğu bilinir. Victor Herbert, zamanın diğer önemli operet 
bestecileri gibi bir göçmendi; İrlanda’da doğmuş, Almanya’da eğitim görmüş, 
Avusturya’nın ve Almanya’nın bazı saygıdeğer orkestralarında çello çalarak 
eğitimine devam etmişti.  
Herbert 1886 yılında New York’a gelmesiyle, çok hırslı bir biçimde besteciliğe ve 
orkestra yöneticiliğine başlamıştır. 1894’de Broadway’de ilk opereti sergilenir; 
bundan sonraki 22 yıl boyunca 40’dan fazla eser meydana getirir. 1903’teki en 
popüler parçası "Babes in Toyland", coşkun operet dünyasına çocuksu bir masumiyet 
getirir. Birkaç şarkısı okulların bandolarında hala çalınmaktadır. "Naughty Marietta" 
(1910) opereti Amerika’nın ilk opereti sayılır. Herbert, müziklerine bir derinlik ve 
şevk katmıştır, bu da sahne performansının uzun sürmesini sağlamıştır. 
20.yüzyılın başında romantik operetler, revüler ve müzikal komedilerle birlikte 
Amerikan tiyatro geleneğinin önemli bir bileşeni haline gelmiştir. Fakat daha sonra 
bir düşüş yaşamıştır. Operet dünyası, Avrupa’da savaşın başlamasıyla birlikte doğal 
olarak eski önemini yitirmiştir. Diğer önemli Amerikan operet bestecileri Rudolf 
Friml ve Reginald de Koven’dir. Özellikle devrimden kaçan şefler artık yapıtlarını 
Amerika’da oluşturmaya başlamışlardır. En sonunda Amerika’da bu sahne 
performanslarının ve operetlerin taklitleri oluşmaya başlamış ve bir tarz oluşturmaya 
başlamıştır.  
Birinci Dünya Savaşından sonra operetlerin içindeki komik ögeler azaltılmış, operet 
formu müzikal komediye ve nihayetinde müzikale dönüşmüştür. Sondheim gibi 
bestecilerin kaleminden çıkmaya başlayan eserlerde operetler, operalardan ayırt 
edilemez olmuşlardır. 
2.6.1.Türkiye'de Operet 
Türkiye'de operet 19. yüzyılın ikinci yarısı ve 20. yüzyılın ilk yarısında yaygın bir 
hale gelmiştir. Operet besteleyen ilk müzikçi Dikran Çuhacıyan Efendi olmuş; 
özellikle Leblebici Horhor operetiyle yaygın bir ün kazanmıştır. İsmail Hakkı Bey, 
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doğu müziği sistemleri içinde operetler bestelemiştir. Daha sonra Dr. Suphi Ezgi, 
Hasan Ferit Alnar, Muhlis Sabahattin Ezgi, Cemal Reşit Rey bu türden ürünler 
vermişlerdir. 
2.6.2.Jacques Offenbach 
Yüzün üzerinde operet yazmış J.Offenbach (Resim 8) çok yetenekli bir besteciydi, 
zamanının tiyatro anlayışına göre garip sayılabilecek yaptırımlarla uğraşmak zorunda 
kalmıştı. O zamanlarda Paris kanunlarında bir sahne oyununda üç karakterden 
fazlasının yer alması yasaktı ve devlet-destekli yapımlarla ve grand-opera ile yarışan 
oyunlar sergilenmeyecekti. Offenbach bu duruma melodiyi, vokali, dansı ve komik 
operatik ögeleri bir araya getiren bir formül buldu. Bu çözüm ciddi bir opera eserini, 
komik ve hafif ögelerle birleştiren bir çözümdü. Özellikle de Napoleon’un 
Exposition Universalle (Uluslararası Sergi) projesiyle Fransa’ya dünyanın dört bir 
yanından insanların geleceğini öngören Offenbach, Opera Komik eserleri Paris 
tarafından reddedilince, biraz sermaye biriktirerek 50 koltuklu küçük tiyatrosunu, 
Theatres des Bouffes-Parisiens’i kurdu. Yapıtlarında dans eden dilsizler, palyaçolar, 
kısa etekli dansçılar vardı; bütün kurum ve kuruluşlarla dalga geçiliyordu. Getirilen 
bütün sahne kısıtlamalarına rağmen,  Offenbach kendi sahnesinde tam bir eser ortaya 
çıkarabiliyordu.  
İlk şovu 1855’de bir sahne perdecisi, bir pandomim ve iki perdeli operetten 
oluşuyordu; bir tanesi Les Deux Aveugeles (İki Kör) oyunuydu. Oyunda iki vicdansız 
Parisli dilenci kör taklidi yapıyorlardı. Bu mini-müzikaller üç şarkıcıdan ve bazen de 
bir veya birden çok sessiz oyuncudan oluşuyordu, daha fazla şarkıcı-oyuncu için 

















          
 
         Resim 2.8  Jacques Offenbach 
 
 
Diğer popüler operetleri La Périchole, Les Brigands ve Orfee aux Enfers’di. Orta 
yaşlı ve uzlaşılması zor bir soprano olan Hortense Schneider’ın güçlü sesiyle 
seslendirdiği politik taşlamalarla dolu melodiler Avrupa’ya hızla yayıldı. 
Offenbach’ın bütün yapıtları ve muzip dramları Avrupa’nın onuru haline gelmeye 
başladı.  
Offenbach'ın uluslararası eserlerinden bazıları: 
• Orfee aux Enfers (Cehennemdeki Orfe - 1858): İlk  operetiydi. Opera tarzı şarkı 
söyleme tekniğiyle popüler tarzda melodileri birleştirmişti. Eser Yunan efsanesi 
Orpheus’un sevdiği Eurydice’yi kurtarmak için cehenneme inmesini konu alırken, 
Gluck’un aynı karakterin ismini taşıyan operasını hicveder. Her iki opera da “Orfee 
ve Can-Can” uluslararası bir kimliğe bürünür. 
•  La Belle Helene (Güzel Helen - 1864)  
• La Grande-Duchesse de Gerolstein (Gerolstein’in Büyük Düşesi - 1867)  
• La Perichole (La Perişol - 1868)  
• Les Brigands (Hırsızlar - 1869) 
Ortaya koyduğu en önemli ve en çok ses 
getiren operet “Ba-ta-clan”dı (1855). 
Bu neşeli operet Avrupa’da oldukça 
moda oldu. Bu bir perdeli operet, "Che-
i-noor" isimli, sonradan şanssız bir 
şekilde Parisli olan üç Çinlinin yönettiği 
uzak bir krallıkta geçiyordu. Bu nükteli 
hiciv çağdaş politikadan grand-operaya 
kadar birçok konuya değiniyordu. "Che-
i-noor", bir süre sonra Fransa’nın 
önemli simalarının dikkatini çekmeyi 
başardı. Ardından da bütün Fransa’nın 
kucak açtığı bir operet haline geldi. 
Offenbach, opereti on bir kişilik bir 




Bu operetler ve şarkıların ünü bütün Avrupa’ya ve hatta Kuzey Amerika’ya yayıldı. 
Ancak ne yazık ki bugün Fransa’nın dışında Offenbach’ın operetleri pek 
bilinmemektedir. 
Offenbach’tan sonra birçok Fransız besteci operet geleneğini devam ettirdi. 
Bunlardan en önemlisi Charles Lecocq idi. La Fille de Madame Angot (Madam 
Ango’nun Kızı -1872). Prömiyerini Brüksel’de yapan eser, benzeri görülmemiş 500 
sahne performansına sahip oldu. 1870’lerin en popüler eseri, bugünlere ne yazık ki 
kalmadı. 
Offenbach, Lecocq, Planquette, Messager ve diğer çağdaşlarının Fransız operetleri 
1850’lerden 1880’lere kadar en çok sahnelenen eserlerdi. Londra’daki başarılı 
temsillerin dışında, bu eserler,  Broadway sahnelerinde de bir çok kez sahnelenmişti. 
1870’ler boyunca Fransız operetleri, New York tiyatrosunda bir yıl içinde oynaması 
için teklif edilen eserlerin neredeyse yarısını oluşturuyordu. Operet ve Müzikal 
etkileşimi sayesinde oluşan performansların; Viyanalı, İngiliz ve Amerikan seyirciler 
üzerinde bıraktığı tat ve artistik beklentiler olağanüstüydü. Bu beklentiler üzerine 
kurulmuş olan müzikal tiyatronun, Operet ve Opera Komik’ten devraldığı mirasla 




Kökenleri ve gelişimi açısından İtalya’da doğup, tüm Avrupa’ya yayılan opera, 
etkileşimde bulunduğu her ülkede sanatçılara yeni eserler ve yeni formlar üretmek 
için ilham kaynağı olmuştur. Her ülke kendi coğrafyasına ve sosyal yapısına uygun 
şekilde, operanın etkisini artırarak ya da azaltarak, kendi formunu yaratmıştır. 
Operayı değiştirmek yerine operadaki ögeleri kullanarak yeni formlar üretmişlerdir. 
Kimileri bu popüler sanatı politika için, kimileri ise sadece güldürmek ya da 
eğlendirmek için kullanmışlardır. 
 
Operanın sarayda gelişen tarihinden farklı olarak Müzikal, daha çok halka hitap eden 
bir sahne sanatı olmuştur. Halkın sorunlarına eğilmiş, yeri geldiğinde siyaseti 
eleştirmiş, kimi zaman sadece rahatlatmayı veya güldürmeyi amaçlamıştır. İlk 
başlarda sadece eğlence olan amacı, zamanla daha entelektüel yaklaşımlara açılmış, 




Müzikal tiyatro, geçmişinde, uzun ve geleneksel formlar bulunan Opera sanatına 
dayanmaktadır. Bu formlar elbette bir anda Müzikallere dönüşmemiştir. Bu bölümde 
yapılan incelemede dikkat çeken konu, 20.yüzyıla kadar oluşan sahne formlarının 
müzikal tiyatroyu etkilediği kadar, Opera sanatını da etkilediğidir. 
 
Müzikal, en kısa şekilde; dansın, tiyatronun ve operanın kombinasyonu olarak 
tanımlanabilir. Bu sanat dallarının hepsini içinde barındırsa da hiçbirisi olmayacak 
kadar özgür bir formdur.  
 
19.yüzyıldan sonra Müzikal tiyatro için şöyle söylenebilir:  insanlara ulaşması, onları 
kendine çekmesi ve toplumla bütünlük kurması bakımından Müzikal, Operaya göre 
daha başarılı olmuştur. Bir dönem Operanın Müzikal tiyatronun gelişimi için yaptığı 
yardımı, teknolojinin de katkısıyla, sanat dalının ihtiyaçları doğrultusunda sahne, 
dekor, kostüm, makyaj, özel efektler ve ışık gibi ögelerde yapılan yenilik ve 
gelişmeler çerçevesinde, Operaya geri ödeyen Müzikal Tiyatro, gelişimi süresince 
yaptığı gibi günümüzde de Operanın gelişimine katkıda bulunmaktadır. Bu anlamda, 
yalnızca Operanın Müzikal Tiyatroya değil, Müzikal Tiyatronun da Operaya yaptığı 
katkılardan bahsedilebilmekte ve Opera - Müzikal Tiyatro arasındaki etkileşimin 














3.OPERATİK MÜZİKALLER :  
 
Elaine A.Novak ve Deborah Novak’ın Staging Musical Theatre Betterway Books 
Press 1996 basımlı kitabında da belirtildiği gibi bazı müzikal eserleri “Operatik 
Müzikal” olarak adlandırılmıştır. Bu araştırmada, Opera ve Müzikaller arasındaki 
etkileşimler incelenmektedir. Araştırmanın bu bölümünde “Operatik Müzikal” olarak 
adlandırılan Porgy and Bess ve West Side Story adlı eserler, hikayeleri ve bestecileri 
ile birlikte detaylı olarak incelenmiştir. 
  
3.1.Porgy ve Bess (1935) 
 
Opera, Gershwin’in yapılacaklar listesinde her zaman var olmuş olsa da, 20’li 
yıllarda, diğer projelerin varlığı, operayı her zaman arka plana atmıştır. 1926 yılında, 
Gershwin, üst sınıftan Güney Carolina’lı DuBose Heyward isimli bir yazarın 
yayınlamış olduğu Porgy isimli romanı okumuştur. Bu roman, Catfish Row isimli 
siyah bir Charleston gettosunda geçen nükteli hikayelerden oluşmaktadır. Romanda, 
Porgy isimli engelli adam, Bess isimli bir kadına çaresizce aşık olur; ancak Bess’in 
tutarsız duyguları onu üzmenin yanısıra aşkını da bir yandan alevlendirmektedir. 
Gershwin, yazarın üslubundan etkilenir ve hemen kendisiyle irtibata geçer. Ancak 
birkaç yıl boyunca parçalar birleştirilememiş, yapılan planlar faaliyete 
dönüşmemiştir. 1933 yılında Heyward ve Gershwin anlaşırlar ve birlikte çalışmaya 
karar verirler. Bu projede Heyward metni kendi yazmak istemiş, Ira Gershwin 
(George Gershwin’in kardeşi) ise ona söz yazımında yardım etmiştir. Ira, daha 
hareketli parçalara söz yazarken, Heyward lirik tarzda olan parçaların sözleri 
üzerinde çalışmıştır. Bu üç yaratıcı insan, tüm egolarından sıyrılarak, ortak bir amaç 
için, profesyonelliklerini farklı bir çalışma tarzıyla ortaya koymuşlardır. 1935 
yılında, eser tamamlandığında 700 sayfayı bulmuştur ve Gershwin için en tutkulu 





Gershwin, daha sonraları, roller için oyuncu arayışına ve operasının prodüksiyonu ile 
ilgili çalışmalara başlamıştır. Kendisi, Porgy’nin bir Broadway yapımıyla Theatre 
Guild’de uzun soluklu bir projeyle sahneye konabileceğini düşünmüş ve aynı eser 
için Metropolitan Operasının vereceği avansları da bu düşünceyle geri çevirmiştir. 
Gershwin, bu kararıyla, işi bir bakıma kadere bırakmış; geniş, popüler bir izleyici 
kitlesini, prestije tercih etmiştir. Gershwin’in vermiş olduğu karar, gelecek yüzyıllar 
boyunca, operasının izleyici ile ilk buluşma noktası olan mekan, müzikal ve opera 
arasındaki ayrımı bulanıklaştırma riskini de bir bakıma ortadan kaldırmış oluyordu.  
 
1935 yılında, operayı, romanın tiyatro oyunu versiyonundan ayrıştırmak amacıyla 
isminin “Porgy and Bess” (Resim 3.1 ve 3.2) olmasına karar verilmiştir. Gershwin, 
Porgy and Bess’in daha uzun soluklu olabilmesi için tam anlamıyla operatik bir 
tarzdan ziyade, Broadway tarzında sergilenmesini tercih etmiş ve opera kelimesini 
kullanmamaya özen göstermiştir. O dönem, ilk defa Boston’da sergilenmiş olan 
opera için beklentiler oldukça yüksek olmuştur.  
 
   
     
 
         Resim 3.1 Porgy and Bess Afişi                  Resim 3.2  Porgy and Bess’ten bir sahne 
 
Opera, o dönemlerde şaşırtıcı sayıda performans sergilemiş olsa da, bir Broadway 
müzikalinin yanında zayıf kalmıştır. Porgy and Bess, Gershwin’in en tutkuyla ortaya 
çıkardığı eseridir; ancak tam anlamıyla başarıyı, kendisi hayattayken 
yakalayamamıştır. Bazı şarkıları, ölümünden hemen önce, 1937 yılında popüler 
olmuş; ancak gerçek övgüyü 1940’lı yıllardan sonra toplamıştır. 1942 yılında, bilet 
ücretleri nispeten düşürülünce ve eserin tarzı reçitatif bölümlerin sayısı azaltılarak bir 
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müzikale daha fazla yaklaştırılınca, Porgy ve Bess Broadway’de büyük başarı elde 
etmiştir. Ardından 1952 yılında, dünya turnesine çıkmış ve “mükemmel Amerikan 
operası” olarak ismini hafızalara kazımaya başlamıştır.  
 
Porgy and Bess bir halk hikayesidir ve bu nedenle oyuncuları halk şarkıları 
okumaktadırlar. Gershwin, eser üzerinde çalışırken orijinal halk şarkılarının 
kullanılmasını kendince doğru bulmamış ve tüm şarkıların tek parça halinde 
olmalarını istemiş ve bu nedenle, kendi halk şarkılarını yazmıştır. Şarkılar, son 
halleriyle, yine halk şarkılarıdır; Porgy and Bess eseri ise, operatik formda olduğu 
için, bir folk opera olmuştur. Gershwin, drama, dans, mizah, batıl inanç, din ve 
önüne geçilemeyen ırkçılık duygusu gibi ögeleri kullanırken, tamamen kendine özgü 
bir yöntem kullanmıştır. Bunu yaparken de, doğal olarak yapılan iş sonucunda ortaya 
çıkan, opera ile tiyatroyu birleştiren yeni bir form yaratmıştır. Yadsınamayacak bir 
unsur ise, Porgy and Bess’in (Resim 3.3) temasının, müzikal tiyatronun her zaman 


















3.1.1.George Gershwin Hakkında 
George Gershwin (26 Eylül 1898 / Brooklyn - 11 Temmuz 1937 / Hollywood) 
birçok vokal ve teatral çalışmalarını ağabeyi söz yazarı Ira Gershwin ile yapmış olan 
Amerikalı besteci hem Broadway, hem de klasik konser salonları için besteler 
yapmış olup başarılı popüler şarkılara da imza atmıştır. (Resim 3.3) 
 
Birçok bestesi televizyonda ve sinemada kullanılmış ve birçoğu caz klasiği haline 
gelmiştir. Caz şarkıcısı Ella Fitzgerald, Gershwin’in birçok şarkısını 1959 Gershwin 
Songbook’ta (Aranje: Nelson Riddle) kaydetmiş ve en tanınmışlarından bazıları John 
Coltrane, Frank Sinatra, Billie Holiday, Miles Davis, Herbie Hancock, Judy Garland, 
Nina Simone, John Fahey olan, en büyük şarkıcılar ve müzisyenler Gershwin 
şarkılarına kayıtlarında yer vermişlerdir.  
 
         










Gershwin, Jacob Gershowitz olarak Brooklyn, New York’ta Rus Yahudisi göçmeni 
bir ailenin ikinci çocuğu olarak dünyaya geldi. Babası, Morris (Moishe) Gershovitz, 
Rusya’nın St Petersburg kentinden göç ettikten sonra soyadını Gershwin olarak 
değiştirdi. 1910 yılında, the Gershowitz’ler oğulları Ira'nın müzik dersleri için bir 
piyano aldılar, ancak piyano çalmayı teyzesinin evinde sessiz sedasız öğrenmekte 
olan daha küçük kardeş George, piyanoyla daha fazla vakit geçirdi. G.Gershwin İki 
yıl birçok piyano öğretmenini denedikten sonra Beethoven Senfoni Orkestrasının 
piyanisti Jack Miller tarafından Gharles Hambitzer ile tanıştırıldı. Hambitzer, 
1918’deki ölümüne kadar George’un akıl hocası oldu. Hambitzer George’a 
geleneksel piyano tekniğini öğretti. Avrupa klasik geleneği ile tanıştırdı ve orkestral 
konserlere gitmeye teşvik etti. (Bu konserlerden sonra eve döndüğünde George, 
duyduğu piyano müziğini tekrardan çalmaya çalışırdı.) Sonradan klasik besteci 
Rubin Goldmark ve avangard besteci-teorisyen Henry Cowell ile çalıştı. 
 
Sanatçı, 1917’de “Rialto Ripples” ile ticari bir başarı yakaladı ve 1919’da ünlü 
şarkısı (Swanee) 1919’da kaydetti. 1916 yılında New York’taki Aeolian Company ve 
Standard Music Rolls’ta otomatik piyano ruloları kayıt ve aranje işine başladı. 
Düzinelerce, hatta yüzlerce ruloyu  kendi adı ve tahminen başka adlar altında 
(Gershwin’e atfedilen takma adlar arasında Fred Murtha ve Bert Wynn de 
bulunmaktadır) üretti. Ayrıca New York’ta faaliyet gösteren, otomatik piyanoyu icad 
eden ve ilk defa üretimini gerçekleştiren M. Welte & Sons, Inc. firmasının Welte-
Mignon otomatik piyanoları için kendi bestelerini rulolara kaydetti.  
 
George Gershwin 1920’lerdeki bazı önemli gelişmelere katkısı olmuştur. Müzik 
dünyasına sayısız katkıları kadar 1920’lerin kültürüne de katkıda bulunmuştur. 
1919’da, Swanee adlı şarkıyı yazdı. Bu şarkı ilk popüler bestesidir ve kendisinin 








1924’te, George ve Ira, gelecekte klasikleşecek olan, "Fascinating Rhythm" ve "The 
Man I Love." gibi şarkıları da içeren Lady Be Good adlı bir müzikal komedi için 
beraber çalıştılar. Bunu Tip-Toes (1925), Oh, Kay! (1926); Funny Face (1927); 
Strike Up the Band (1927 & 1930); “I Got Rhythm” adlı klasiği içeren Girl Crazy 
(1930) ve Pulitzer ödüllü ilk müzikal komedi olan Of Thee I Sing (1931)’i yazdılar.  
 
1924’te Gershwin, orkestra ve piyano için ilk klasik çalışması Rhapsody in Blue’yu 
besteledi. Aranjesini Ferde Grofé ve prömiyerini New York’ta Paul Whiteman'ın 
konser orkestrası yaptı. Bu, Gershwin’in en popüler çalışması oldu “modern müzikte 
bir deney” olarak nitelendirildi. Bu rapsodi ile Gershwin, cazı konser salonuna 
taşıyan isim olarak ve orkestranın şefi Paul Whiteman ile beraber “cazdan bir leydi 
yaratan” olarak tanındı. An American in Paris, The Concerto in F, Three Preludes, 
The Second Rhapsody, Lullaby  ve en son olarak da 1935’teki başyapıtı Porgy and 
Bess operası gibi bir dizi klasik eser yazdı. 
 
Gershwin An American in Paris’i yazdığı kısa zaman zarfında Paris’te yaşadı. Bu 
çalışma, farklı eleştiriler aldı. Ardından Paris müzik ortamını kibirli bulduğu için, 
Amerika’ya geri döndü.  
 
En tutkulu bestesi Porgy and Bess (1935) idi. Gershwin’in kendisi tarafından "folk 
opera" olarak adlandırılan yapıt, prömiyerini bir Broadway tiyatrosunda yaptı. Bu 
eser, ilk anda pek olumlu eleştiri almasa da günümüzde 20. yy’ın en önemli 
Amerikan operası olarak kabul edilmektedir. DuBose Heyward’ın “Porgy” adlı 
romanı üzerine kurulu bu oyunda olay South Carolina, Charleston’da bir zenci 
mahallesinde geçer, birkaç kısa konuşmalı rol haricinde, tüm karakterler zencidir. 
Müzik, siyah müziğinden güçlü biçimde etkilenmekte olan zamanın popüler müzik 









1937 yılının başlarında, beyninde tümör olduğundan habersiz olan Gershwin, görme 
kaybına neden olan baş ağrılarından ve sürekli olarak yanık lastik kokusu aldığından 
şikayet etmeye başladı. Bir gün Hollywood’da The Goldwyn Follies’in notaları 
üzerine çalışırken rahatsızlandı ve 11 Temmuz 1937’de tümörün alınması için 
yapılan ameliyat sonrası 38 yaşında öldü. 
 
Bestecinin Kay Swift’le on yıl süren arkadaşlığı sırasında, müziği hakkında sık sık 
danıştığı bilinmektedir. Oh-Kay adlı eser, onun adına yazılmıştır. Gershwin’in 
ölümünden sonra Swift, bazı müziklerini aranje etti, bazı kayıtlarını deşifre etti ve Ira 
ile birçok projede çalıştı. Gershwin’in Paulette Goddard ile de dostluğu 
bilinmektedir. 
 
Gershwin miras bırakmadan öldü ve tüm malvarlığı annesine kaldı. George 
Gershwin, 2006’da Long Island Music Hall of Fame’e girdi.  Kendi adı verilmiş 
(George Gershwin Theatre) bir tiyatro salonu bulunmaktadır.  
 
Müzikal Stili ve Etkilendikleri 
 
Gershwin, 20. yy.’ın başlarının Fransız bestecilerinden büyük oranda etkilenmişti. 
Gershwin’in senfonik eserlerinin orkestrasyonları sık sık Maurice Ravel’inkilerle 
benzerlik gösterir; aynı şekilde Ravel’in iki piyano konçertosu Gershwin 
etkisindedir. Gershwin, Ravel’den ders de almak istemiştir. Ravel, Gershwin’in 
kazancını öğrendikten sonra “Peki sen bana ders versen nasıl olur?” şeklinde yanıt 
vermiştir. (Bu hikayenin benzerleri Ravel’den ziyade Igor Stravinsky için 
anlatılmaktadır, ancak Stravinsky bu olayı Ravel’den bizzat duyduğunu 
söylemiştir.)26 
Gershwin'in Concerto in F’i kendisinden beklenen caz stilinden ziyade, güçlü bir 
şekilde Claude Debussy’nin eserleri üzerine kurulduğu için eleştiri aldı. Bu 
kıyaslama Gershwin’i Fransız stillerini araştırmaktan vazgeçirmedi. An American in 
Paris ismi bile besteci olarak bizzat gittiği yolculuğu yansıtır: "Açılış kısmı Debussy 
                                                 
 
26  Arthur Rubinstein, My Many Years; Merle Armitage, George Gershwin; Igor Stravinsky and 
Robert Craft, Dialogues and a Diary, all quoted in Norman Lebrecht, The Book of Musical Anecdotes 
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ve Le Six tarzında, tipik Fransız stilinde gelişecek ve fakat melodi orijinal olacak” 
(Hyland 126) 
 
Fransız etkisinin yanında, Gershwin, Alban Berg, Dimitri Shostakovich, Igor 
Stravinsky, Darius Milhaud, Arnold Schönberg eserlerinden de etkilenmişti. 
Schonberg’den kompozisyon dersi de almak istemişti. Schönberg reddetmiş ve “Ben 
senden ancak kötü bir Schönberg yapabilirim ama sen şimdiden iyi bir 
Gershwin’sin” diye cevap vermiştir. 27 
 
Bir kompozisyon öğretmeni olarak Joseph Schillinger'in (1932-1936) Gershwin’in 
üstündeki etkisi, bir kompozisyon metodu ve stili sağlaması açısından önemliydi. 
Porgy and Bess’in Gershwin’in ölümü sonrası başarısının ardından, Schillinger, 
operanın yaratılışını idare etme üzerine büyük ve doğrudan etkisi olduğunu iddia 
etmiş, Ira ise bu yapıt için kardeşinin bu tür yardım aldığını tamamıyla yalanlamıştır. 
Gershwin’in öğretmeni ile olan müzikal ilişkisi üzerine bir üçüncü iddia da 
Gershwin’in yakın arkadaşı ve Schillinger’in başka bir öğrencisi olan Vernon Duke 
tarafından 1947’de Musical Quarterly dergisine yazılan bir makalenin içindeydi.” 28 
George'un orkestrasyonu Schillinger öncesi ara sıra parlak, çoğunlukla yeterli, fakat 
genel olarak oldukça sert ve çok fazla “double” 29  içeriyordu. George, Schillinger 
ile; besteci ve kemancı Joseph Achron aracılığıyla tanıştı ve göründüğü kadarıyla o 
zaman aradığı, daha farklı şarkılar yazmasını sağlayacak yeni açılardı. Porgy 
hakkında Duke: "Hepimizin George’un piyanosunun etrafında dinlediğimiz 
melodiler, uygun orkestral kılığa girmişti ve yeni, göz alıcı bir şekilde parlıyordu. 
‘Schillinger köleliği’ George’un müzikal ifadesine beklenmedik bir serbestlik 
getirmişti."demişti. Aynı makalede: "Başka bir Schillinger etkisindeki yapıt... I Got 
Rhythm’daki piyano ve orkestra için yapılmış zekice varyasyonlar, Schillinger 
tarafından tavsiye edilmiş; hünerli bir şekilde uygulanmış bazı araçlar" şeklinde bir 
                                                 
 
27  Norman Lebrecht, The Book of Musical Anecdotes 
28 Dukelsky, Vladimir (Vernon Duke), Gershwin, Schillinger and Dukelsky: Some Reminiscences 
Musical Quarterly Volume 33, 1947, 102-115 
29  Double: Aynı temayı çalan birden fazla enstrümanın olması. 
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ifade geçmekteydi. Schillinger, Gershwin California’ya yerleşmeden önceki dört 
yıllık çalışmaları boyunca Cuban Overture’den itibaren Gershwin’in tekniğini az 
veya çok etkiledi. 30 / 31 
 
Gershwin’i farklı kılan, değişik müzik formlarını uygulayabilme yeteneğiydi. Tin 
Pan Alley’de keşfettiği cazı, ritimlerini ve tonalitesini dönemin popüler şarkıları 
içine katarak bir akım başlattı. 
 
George Gershwin'in ilk yayınlanmış şarkısı "When You Want 'Em You Can't Get 
'Em, When You've Got 'Em, You Don't Want 'Em." idi. Şarkı, 1916’da Gershwin 
henüz 17 yaşındayken piyasaya sürüldü ve bundan kendi kazancı fazla  olmadı. 
 
2007’de, Kongre Kütüphanesi Popüler Şarkı ödülüne onun ve ağabeyi Ira’nın adı 
verildi. Popüler müziğin dünya kültüründeki derin ve pozitif etkisine dayanarak, bu 
ödül her yıl, hayat boyu katkıları nedeniyle Gershwin kardeşler ile ilişkili 
mükemmellik standardına örnek teşkil eden bir besteci veya icracıya verilecektir. 1 
Mart 2007’de Amerika’nın en saygıdeğer şarkı yazarları ve müzisyenlerinden biri 
olan Paul Simon ilk yıllık Kongre Kütüphanesi Popüler Şarkı Gershwin Ödülü’nü ilk 




George Gershwin’in birçok hayranı, bestelerinin çok az kaydı olduğundan şikayetçi 
olmuştur. İlk kaydı, 1919’da Fred Van Eps Trio ile yaptığı kendi Swanee’siydi. 
Plakta Van Eps’in banjosu ağırlıklıdır ve piyano çok hafif duyulabilmektedir. Bu 
kayıt, Swanee’nin 1920 başında özellikle bir Al Johnson şarkısı olarak 
tanınmasından öncedir. 
Gershwin 1924’te Victor Talking Machine Company için Paul Whiteman ve 
orkestrası ile beraber Rhapsody in Blue’nun (Resim 3.5) bir kısa versiyonunu, dünya 
prömiyerinden az zaman sonra kaydetti. Aynı orkestra Victor için aynı kısa 
versiyonun bir elektrik kaydını yaptı. Ancak stüdyodaki yorum üzerine cereyan eden 
                                                 
 
30  http://www.laphil.com/resources/piece_detail.cfm?id=641 
31  http://query.nytimes.com/gst/fullpage.html?res=9A0DE2DE1E3AF931A25751C1A96E958260 
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bir tartışma Paul Whiteman’ı kızdırdı ve bunun üzerine Whiteman işi terk etti. Şef 
batonunu orada hazırda bulunan Nathaniel Shilkret aldı. Gershwin, bazısının Fred ve 
Adele Astaire vokalleri de içeren bazı müzikallerinden alınma melodilerin ve piyano 
için üç prelüdün solo piyano kayıtlarını yaptı. 1929’da, Gershwin An American in 
Paris’in Nathaniel Shilkret ve Victor Senfoni Orkestrası (Genellikle üyeleri 
Philadelphia Senfoni Orkestrası’ndan alınır) ile dünya prömiyerinin kaydını 
“yönetmiştir”; Gershwin'in kayıttaki rolü epey sınırlıdır, bunun sebebi kısmen 
Shilkret’in orkestrayı yönetmesi ve müzik hakkında kendi fikirlerinin de olmasıdır. 
Ancak basit bir çelesta solosunu çalacak kimseyi tutmadıklarını fark eder ve 
Gershwin’e çalıp çalmayacağını sorarlar, besteci de kabul eder. Gershwin’in solosu, 
kayıtta yavaş bölümde kısa bir süre duyulabilir.  
 
Şekil 3.2 Rhapsody in Blue 49-53 
 
Gershwin aynı zamanda bir kısmı transkripsiyon disklerinde saklanan birçok radyo 
yayınına katılmıştır. 1934’te, planladığı folk operasını finanse edecek parayı 
kazanmak için "Music by Gershwin" adlı kendi programını sundu. Burada hem 
kendi, hem başka bestecilerin eserlerini yayınladı. Bu ve diğer radyo yayınlarından 
alınan kayıtlar arasında I Got Rhythm varyasyonları, Concerto in F kısımları ve 
müzikal komedilerinden birçok şarkı bulunur. Gershwin, ayrıca orkestrayı yönetip 
piyano sololarını çalarak Second Rhapsody’sinin kısa bir kaydını yaptı. Benzer bir 
olay da Porgy and Bess için oldu. Burada Gershwin açılış piyano solosunda çalıp 
biraz söyledi. Sonra solistlerin bazılarını yönetip, hatta bazısını tanıttı. RCA Victor 
ondan 1935’te Porgy and Bess’ten seçme şarkıların kayıtlarının yönetimini 
yapmasını istedi. Bu katıldığı son kayıt oldu. 
 
1993’te, orijinal olarak Gershwin’in çaldığı ve Frank Milne’nin mekanik olarak 
yeniden düzenlendiği bir otomatik piyano rulosu reprodüksiyonları koleksiyonu, CD 
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formatında, Nonesuch Records’dan çıktı. Başlığı "Gershwin Plays Gershwin: 
Gershwin Plays Gershwin: The Piano Rolls" (ASIN: B000005J1I), olan bu CD’de 
Gershwin tarafından bestelenen ve icra edilen 12 parça bulunmaktadır. O zamanlar, 
doğru seste otomatik olarak çalacak otomatik piyanoların yokluğu sebebiyle 
kayıtların bu özelliği Frank Milne tarafından aslına sadık bir şekilde düzenlenmiştir. 
 
3.2.West Side Story (Batı Yakasının Hikayesi - 1957) 
 
West Side Story projesi öncesinde, koreograf Jerome Robbins müzikal komedilerde 
neden her zaman basit hikayelerin konu edildiğini düşünüp, en iyi yanlarını 
kullanabilecekleri bir şey yaratmayı arzulamıştı. Robbins’e göre onun koreografileri 
bir bale kumpanyasının yaptıklarının önüne geçmek zorunda değildi; Leonard 
Bernstein her zaman senfoni yazmak zorunda olmamalıydı; ya da Athur Laurents her 
zaman ciddi bir oyun yazmamalıydı. Jerome Robbins, tüm bunların sevdikleri bir iş 
için birleştirilmeleri ve ellerinden gelen en iyisini bu işin içerisine koymaları 
gerektiğini düşünmüştü. 
 
6 Ocak 1949’da Jerome Robbins, Leonard Bernstein’a öncelikle, Shakespeare’in 
Romeo ve Juliette’inin New York’un kenar mahallesinde geçen modern bir 
versiyonu üzerinde çalışmayı teklif etti. Bernstein, çok operatik olmadan, sadece 
müzikal-komedi tekniklerini kullanarak, müzikal-komedi terimleriyle trajik bir 
öyküyü anlatan bir müzikal yapma fikriyle ilgili olarak oldukça heyecanlanmıştı. 
Bernstein’ın müziğiyle, Arthur Laurents’ın kitabıyla ve Stephen Sondheim sözleriyle 
West Side Story (Bkz. Resim 3.4 ve Resim 3.5) yedi yıl sonra, 1957 yılında 
yaratılmıştı. 
        
Resim 3.4 West Side Story Afişi   Resim 3.5 West Side Story filminden bir kare 
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West Side Story, kenar mahalle rekabeti ile gencecik bir aşk arasındaki çelişkiyi konu 
almaktadır. Shakespeare’in Romeo ve Juliette’indeki aşıkların aileleri arasındaki 
kavga, on üç ile on dokuz yaşları arasındaki gençlerden oluşan sokak çeteleri 
arasındaki sıkı mücadeleye dönüşmüştür: Riff’in liderliğindeki, doğuştan Amerikalı 
Jetler ve Bernardo liderliğindeki Puerto Ricolu Köpekbalıkları.  Hikaye, çeteler 
arasındaki bir dalaşma ve Jetlerin eski bir üyesi olan Tony’nin (Romeo) ve 
Bernardo’nun kardeşi olan Maria’nın (Juliette) geri dönüşü olmayan aşkları etrafında 
dönmektedir. Tony, Bernardo’yu kavgayı durdurma amacıyla yaptığı bir hamleyle 
öldürür. Daha sonra Tony, Köpekbalıklarından biri tarafından vurularak, Maria’nın 
kollarında can verir. 
 
Kaba sokak dili içermesine ve mutlu bir son ile bitmemesine rağmen, West Side 
Story çok büyük bir başarı elde eder ve 1961 yılında müzikal-film olarak Oscar ödülü 
kazanır. Eser, Jerome Robbins ve Peter Gennaro’ya ait heyecan verici ve güçlü bir 
koreografi ile daha önce benzerine rastlanmayan şarkı ve drama karışımıdır. 
Ortalama bir Broadway gösterisi ile karşılaştırıldığı zaman, West Side Story daha 
fazla müzik içerir. Ayrıca eser; vodvil (Gee, Officer Krupke) ve Latin Amerika 
ritimlerinden, bebop fugue’ye (Cool), operadaki  ensemble’lara benzeyen geniş bir 
stil yelpazesine sahiptir. 
 
Popüler müzikallerin içinde dönüm noktalarından biri olan West Side Story (1957), 
televizyondaki görüntüleriyle milyonların müzikal bilgisini genişleten, bir konser 
piyanisti, bir orkestra ve vokal eser bestecisi ve aynı zamanda eğitmen-yazar olan, 
bir olağanüstü bir yetenek Leonard Bernstein tarafından bestelenmiştir. Sanatçı, Caz 
müziğinin, farklı müzik şekilleriyle birleştirilmeleri gibi, Leornard Bernstein da caz 
ve müzikal tiyatro nun birleştirilmesi ile ilgilenmiştir. West Side Story eseri de tam da 




Tonight Ensemble’ında, Bernstein eş zamanlı olarak birçok farklı duyguyu 
yansıtmaktadır: Riff, Bernardo ve çetesiyle yapacakları kavgayı planlarken; 
Bernardo’nun kız arkadaşı Anita ise intikam için bekler. Tony ve Maria ise beraber 
olacakları zaman için sevinçlidirler. Riff, Bernardo ve Anita, dar bir ses aralığında 
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söylenen kesik ritmik ogelerden oluşmuş (staccato) hareketli bir şarkı söylerler; Tony 
ve Maria ise, daha önceki balkon sahnesinde Maria’nın yangın merdiveninde 
duyduğumuz neşeli Tonight melodisini bağlı (legato) bir şekilde tekrar ederler.  
Rigoletto’dan bir quartet’te Verdi’nin yapmış olduğu gibi, Bernstein da, bir 
ensemble’da birleştirmeden önce, oyuncuların seslerini ayrı ayrı duymamıza olanak 
sağlamaktadır. Popüler olma potansiyeli taşıyan solo parçaları ortaya çıkarma 
eğilimindeki böyle dramatik ensemble’lar, müzikaller için alışılagelmiş değildi. 
 
West Side Story müzikalinin metin yazarı olan Stephen Sondheim’a göre, tüm 
gösteri, ne bir bale, ne de geleneksel müzikal komedi dansıydı. Seyirciler sahnede 
koreografik bir hareket izleyeceklerdi. Bu bir ilkti. 
 
West Side Story, Broadway’de yaklaşık iki yıl boyunca sahnelendikten sonra, ülke 
çapında yapılan kısa bir turnenin ardından Broadway’e geri döndü. Bu zaman 
çerçevesinde, yaklaşık olarak bin oyun sergilenmişti. Jerome Robbins’in yardımcı 
yönetmenliğini ve koreograflığını yaptığı 1961 tarihli film, on adet Akademi Ödülü 
almış ve bu şekilde halkın dikkatini çekmeyi başarmıştır. Öncesinde, West Side Story 
gibi bir gösteri olmadığı gibi; bundan sonra da olması güçtü.  
Robbins’in müzikal komedinin sınırlarını aşma isteği, West Side Story’nin genç çete 
üyelerinin dinamizmi ve kıvraklığıyla, yeni neslin geleneklerin ötesine geçmesi 
açısından bir ilham kaynağı olmuştur.  
 
 
3.2.1.Leonard Bernstein Hakkında 
 










İkinci Dünya Savaşından önceki dönemlerde caz müziği, opera dahil olmak üzere 
birçok müzik formuyla önemli bir etkileşim içine girmiştir. Bu formların içinde cazın 
etkileşimde bulunduğu en önemli form, müzikal tiyatroda kullanılan formlar 
olmuştur. Bu etkileşimi bestelerinde gösteren ve kendinden sonraki bestecilere büyük 





Bir besteci, orkestra şefi, eğitimci, piyanist olan Bernstein (1918-1990), 
Massachusetts’in Lawrence şehrinde Rus Yahudisi bir göçmen ailesinin oğlu olarak 
doğdu. Henüz 13 yaşındayken bir caz grubunda piyano çalıyordu. 17 yaşında, 
kompozisyon eğitimi göreceği Harvard’a girdi ve buradan mezun olduktan sonra 
Philadelphia’daki, prestijli, Curtis Enstitüsü’nde piyano ve şeflik üzerine eğitim aldı. 
Eğitiminden sonra orkestra şefi Serge Koussevitzky’nin öğrencisi oldu  (Bkz. Resim 
3.6). 
 
Resim 3.6 Leonard Bernstein (1918-1990) 
50 
 
1943’te, 25 yaşındayken, Bernstein, New York Filarmoni Orkestrasının şefi Arthur 
Rodzinski’nin asistanlığına getirildi. Asistan olmasından birkaç hafta sonra misafir 
şeflerden Bruno Walter’ın aniden hastalanması ve Rodzinski’nin şehir dışında olması 
nedeniyle Leonard Bernstein, kendini gösterme fırsatı buldu. Yalnızca birkaç saat 
öncesinden haberdar edilen Bernstein, tüm ülkede yayınlanacak olan Pazar konserini 
üstlendi ve mükemmel bir şekilde orkestrayı yönetti. Uluslararası radyoda 
yayınlanan bu başarılı konser, New York Times gazatesinin baş sayfasında “bir 
dramatik müzikal olay” olarak duyurulmuştur. Bu konser, Bernstein’ın görkemli 
kariyerinin ilk adımını  oluşturmaktadır. 
 
Bir gecede kazandığı ün, onu sayısız başarıya taşıdı ve 1969 yılına kadar New York 
Filarmoni Orkestrasının yöneticisi olma görevini üstlendi. Bu göreve geldiğinde 
orkestranın ilk “Amerika doğumlu” ve “en genç” yöneticisiydi. 32 
 
Bir besteci olarak Bernstein, birçok müzik dalıyla ilgilenmiştir. Cazdan operaya 
kadar birçok farklı türde eserler veren Bernstein’ın, klasik ve popüler müzik 
türleriyle ilgilenmesi onun müzikal tiyatrodaki başarısını açıklayabilmektedir. 
Bernstein, Broadway müzikalini, kendinden önceki uygulayıcılarının sahip olmadığı 
bir kompozisyon tekniğine ve müzik bilgisine ulaştırabilmiştir.  
 
Bernstein, konser eserlerine çağdaş müzik formlarını büyük bir ustalıkla işlemiştir. 
Ses dolgunluğu, dengesi ve aralığı, tiz seslerde bakır nefesli kullanımı ve her 
enstrumanın kendi ustalığını göstermesini sağlayan bir yazım tekniğiyle Bernstein, 
orkestrasyon üzerinde ne kadar başarılı olduğunu göstermiştir. Bestecinin armonik 
üslubu zaman zaman uyumsuz, caz tarzı ritmleri  canlı ve melodileri ise mükemmel 







                                                 
 





“Hemen hemen yazdığım her işin, bir yönüyle “tiyatro müziği” olup olmadığı 
hususunda derin bir kuşku duyarım.” 
                                                                                                           Leonard Bernstein 
 
Bernstein müzikal için ilk partisyonunu 1944 yılında yazmıştır. Caz ve blues 
formlarını kullandığı On The Town (1944) adlı müzikal, Gershwin’den beri 
sahnelenen en özgün müzikal olma niteliği taşımaktadır. Stravinsky ve Copland gibi 
bestecilerden etkilenmiş, ve onlar gibi (Fancy Free - 1944) başarılı baleler yazmıştır. 
Özellikle de balelerden sonra yazdığı müzikallerdeki senkoplar ve değişken 
tempolar, dansın iyi bir şekilde vurgulanabilmesini sağlamıştır. Bu sayede Bernstein 
yazdığı müzikallerde dansa önemli ve dramatik bir rol vermiştir. 
 
Müzikalleştirilen Peter Pan için yazılan beş şarkıdan sonra, Bernstein; George Abbott 
ve söz yazarı Comden ve Green ile bir takım kurarak Wonderful Town (1953) üzerine 
çalışmıştır. Büyük denemesi olan Candide, orjinal sahnesinde yeterli ilgiyi göremese 
de, 1970’li yıllardan sonra sayısız opera prodüksiyonu arasında bir klasik olarak 
yerini almıştır. 33 Candide’de yer alan şarkıların hala opera yarışmalarında 
seslendirilmek için tercih ediliyor olması, Bernstein’in müzikal ve opera arasında 
nasıl bir köprü oluşturduğunun göstergesi olarak düşünülebilir. 
 
Candide’den beş yıl sonra yazılan ve o dönemde büyük başarı kazanan West Side 
Story (1957,) günümüzde dahi, en çok bilinen müzikal olma özelliğini korumaktadır. 
Bu eserin önemi, form açısından farklılıkları ve döneminde bir ilk olma özelliği 
taşıması nedeniyle, araştırmanın ilerleyen bölümlerinde detaylı bir şekilde ele 
alınacaktır.  
 
West Side Story’nin 1957 yılındaki başarısından sonra New York Filarmoni 
Orkestra’sının yöneticiliğini üstlenen Bernstein, 20 yıl boyunca başka bir müzikal 
yazmamıştır. Ve daha sonra 1977 yılında 1600 Pennsylvania Avenue adlı eseriyle 
                                                 
 




Broadway’e dönmüştür. Birçok kez elden geçirilen bu eser yine de hakkettiği değeri 
bulamamıştır. 34 
 
Bernstein bestelediği son iki şarkısını, arkadaşı Phyllis Newman’ın tek kişilik oyunu 
The Madwoman of Central Park West için yazmıştır.  
 
Klasik ve popüler müziğin farklı dünyaları arasında köprü kurmak gibi ustalıklı bir 
işi başaran Bernstein, bu anlamda Opera ve Müzikal Tiyatro arasında oluşan 
etkileşimlerde önemli bir rol oynamıştır. 
Bernstein’in, başta New York şehri olmak üzere, kent hayatı için duyguları teatral 
müziğinde canlı bir şekilde görülmektedir. On the Town ve West Side Story 
eserlerinde hareket, enerji ve duygu ile parlayan müzikal tiyatro türü yaratmıştır. 
 
 Bernstein’ın tanımlamaları, yanlızca müzikallerine, operalarına, balelerine ve Mass 
(1971) isimli tiyatro piyesine uymakla kalmamakta; aynı zamanda Chister Psalms 
(1965) isimli koral çalışmasına ve içlerinden ikisinde şarkıcı bulunduran, İbranice ve 
Aramca metinler içeren Jeremiah (1942), The Age of Anxiety (1949) ve Kaddish 
(1963) isimli, programlı müzik stilindeki üç senfonisiyle de uyum göstermektedir. 
Bernstein’ın müziği net bir şekilde tonaldir; senkoplarla ve düzensiz metronomlarla 
canlandırılmıştır, jazz ve dans ritmleriyle iç içe geçmiştir.  
 
Bernstein, “ciddi” ve “popüler” müziklerin dünyaları arasında köprü kurmak gibi 
ustalık isteyen bir işi başarmıştır. Ekim 1990’daki ölümü müzik dünyasını ve tüm 


















4.TÜRK OPERETLERİNİN DOĞUŞU 
 
Operette deyimi 18.yy’ da İtalya’ da kısa operalar için kullanılmaya başlanmış, daha 
sonra belirli karakterlerde bir sahne yapıtı türü için aynı terim kullanılmıştır. 35 
 
Operet: Sözlerinin müziksiz kısımları, müzikli kısımlarından daha çok olan tiyatro 
eserleridir. Olayları gülünç ve toplumsal, komedi, siyasi yergi öğeleri içerir. Daha 
çok halkın beğenilerine ve zevklerine hitap eder. Bu nokta da operetleri, operalardan 
ayıran en belirgin özelliktir.  
 
Operetlerde renk, ışık, kıyafetler, danslar en göz alıcı şekilde kullanılırlar. Genellikle 




Operetin geçmişine baktığımızda, oluşumunda değişik opera kollarını görüyoruz. 
İtalyanların güldürü operası olan Opera buffa’ sı, Fransızların Opera komique’ i, 
ve Almanların Singspiel oyunları operetin oluşumunda yapı taşlarını oluştururlar.36 
19. yy, operete yeniden yön vermiştir. Fransız Opereti, Viyana, Berlin, İngiliz 
Operetleri ve Amerikan Musical comedy’ si operetin konularına, müziklerine ve 
özlelliklerine göre ayrılmış halleridir.  
 





                                                 
 




4.2.Türkiye’ de Operetin Başlaması 
 
 
Türkiye’ de operet çalışmalarının başlaması:  
 
Osmanlı Sarayı’ nda Batı müziği ve çoksesli müzikle tanışma dışarıdan gelen 
orkestralar ve opera dinletileriyle başlar.Müzikli oyunlar, opera temsilleri, 
orkestraların konserleri, bale ve koro topluluklarının gösterileri, Osmanlı içerisinde 
operet hareketinin şekillenmesine zemin sağlamışlardır.  
 
Operet Türkiye’ ye 19. yy’ da girmiştir. Dönemin padişahı olan Abdülmecit’  ( 1839 
– 1861 ) in müzik çalışmalarını desteklemesi, özellikle opera ve tiyatroya olan ilgisi 
o dönemde sanat alanındaki çalışmalar için parlak bir dönemdir. Özellikle 1846 
yılında Donizetti’ den,  gençlerin sarayda müzikli oyunlar oynamak üzere 
yetiştirilmelerini istediği kaynaklarda vurgulanmaktadır.37 
 
1848 yılında Sarayda şan, saz, koro, dans  ve orkestra  çalışmaları yapılmış ve bu 
çalışmalara birçok kişi katılmıştır. Yine bu dönemde, Abdülmecit’ in Batı sahne 
sanatlarına duyduğu  ilgi sonucunda Dolmabahçe sarayı’ nda özel bir tiyatro 
yaptırılmıştır.Donizetti’ nin katkılarıyla bu tiyatroda operalar sahnelenmiştir.  
 
Kendisinin önemi; bando, orkestra, operet, opera, koro, enstrümantal ya da sözlü 
ürünlerle Batı musikisinin bir bütün olduğunu gösteren bir program uygulaması 
olmuştur.  
 
19. yy boyunca yabancı operet topluluklarının, özellikle İtalyan operet truplarının, 
İstanbul’ da Avrupa’ nın önde gelen operetlerini sahnelemeleri, İstanbul’ daki musiki 
çevresinde ve dinleyici kesiminde operete yönelik bir ilgi uyandırmıştır. Türk 
musikisi makamları kullanılarak, Türk halkının beğenisine hitap edecek bir operet 
ise, İstanbullular, Batı operetlerini az çok tanıdıktan sonra başlamıştır. 
 
                                                 
 
37 Aksoy, Bülent, Tanzimattan Cumhuriyete Türkiye Ansiklopedisi, ‘Musiki ve Batılılaşma’,cilt.5, 





Türk gösteri sanatları tarihine ilk operet bestekarı olarak geçen isim Dikran 
Çuhacıyan’ dır.  
 
Kendisi Ermeni asıllı Türk sahne müziği bestecisidir ve 1938 – 40 lı yıllarda 
doğduğu bilinmektedir. Çuhacıyan’ ın babası Abdülmecit’ in saatçibaşısı Kevork 
Çuhacıyan’ dır.  
 
Ailesi, Çuhacıyan’ ı,   1961 yılında musiki öğrenimini geliştirmesi için Milano’ ya 
gönderirler. Bu süreçte kendisi İtalyan opera buffalarını çalışmıştir ki bu tür operetin 
yapı taşlarındandır.  
 
Dikran Çuhacıyan’ ın birçok kaynakta belirtildiği üzere ilk Türk opereti Arif’ in 
Hilesi’ dir.  
 
1872 yılında Gedikpaşa Tiyatrosu’ nda sahnelenmiştir. Bunun yanında Sevengil’ in 
Türk Tiyatro Tarihi adlı kitabının birinci cildinin 64. Sayfasında ve Mehmet Fuat’ ın 
Başlangıcından bugüne Türk ve Dünya Tüyatro Tarihi adlı kitabının 335. Sayfasında 
Çuhacıyan’ ın ilk opereti olarak 1968 yılında sahnelediği Arzas isimli bir operet 
eserinin olduğu görülmektedir. Arzas adlı operet eserinin, Meydan Larousse ‘ da 
geçen bilgilendirmesinde ise Arzas’ ın bir opera eseri olduğu bilgisi yer almaktadır. 
 
Çuhacıyan’ ın operetlerindeki çokseslilik ve orkestralama düzeyinin basit bir çizgide 
tutularak, ezginin ön planda olma eğilimi, Türk halkının kulağını batı musikisine 
alıştırma kaygısından kaynaklanmaktadır.38 Onun musikisinin en önemli yanı, Türk 
makamlarıyla çeşitli geleneksel öğelerden yararlanması, Türk musikisin özgü melodi 





                                                 
 
38 İstanbul Ansiklopedisi, ‘Operet’, cilt 6, Kültür Bakanlığı Yayınları, İst., 1994 
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1875 yılında sahnelediği Leblebici Horhor adını verdiği opereti de en sevilen opereti 
olmuştur. Bunu yanında Köse Kahya, Zamire adlı operetlerinin yanında bestekarın 
birçok eserleri vardır ve herbiri armoni, kontrpuan içeriği  bakımından sağlam bir 
temel teşkil ederler.39 
 
Çuhacıyan’ ın başlattığı yerli operetlerin bir diğer temsilcisi olarak Kemani Haydar 
Bey’ i görmekteyiz. Onun eserleri teksesli olarak bestelenmiş, ancak piyanist Macar 
Tevfik Bey tarafından armonize edilerek , orkestrasyon yapılmıştır.40 
 
Pembe kız, Çengi adlı operetleri,  eserlerinden ikisidir. Kemani haydar Bey de bu 
eserlerinde Türk Musikisi makamlarını ve usullerini kullanmıştır. 
 
Bu dönemde Tuluat tiyatrosu ile karşımıza çıkan diğer bir isim Güllü Agop’ tur. 
1868 yılında çalışmalarını başlatır ve Gedikpaşa Tiyatrosu’ nda Türk operetçiliği 
adına sağlam temeller atar. Agop’ un ekibi daha sonra Çuhacıyan’ ın ekibi ile 
birleşmiş ve onlar Türk operet sanatının en iyi temsil örneklerini vermişlerdir. 
 
Dikran Çuhacıyan aynı zamanda Osmanlı Devleti’ nde,  ilk operet bestecisi kimliği 
















39 İstanbul Ansiklopedisi, ‘Operet’, cilt 6, Kültür Bakanlığı Yayınları, İst., 1994 
40 Sevengil, Refik Ahmet, Türk Tiyatro Tarihi, İst, 1934 
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4.4.Muallim İsmail Hakkı Bey 
 
Türk opereti adına önemli olan bir diğer isim Muallim İsmail Hakkı Bey’ dir. 
Kurduğu İstanbul Operet Heyeti, Türkiye’ de,   operetin en önemli örneklerini 
veren topluluklarından biridir.41 Operet Heyeti’ nin saz takımını da kendisi 
yönetmekteydi. Operetlerini, Türk Müziği kurallarına göre bestelemiştir ve 15 adet 
operet eseri bululnmaktadır. İsmail Hakkı Bey’ in operet çalışmaları türk müziğinin 
sahne müziği olarak kullanılması açısından önemlidir. Ancak siyasetin o dönemdeki 
olumsuz durumları nedeni ile bu çalışmaların devamı olmamıştır.42 
 
Muallim İsmail Hakkı Bey’ in kendi bestelediği 15 operetinin yanında, belirtmem 




Bülbül, Lale devri, Kaşıkçılar ve Yedekçi, Narü’s – sabah, Emel, Gazanfer, İyi saatte 
olsunlar, Gelin Kaynana, Falcı, Kiracılar, Atlı ases, Tutkun, Ve mine’l – Garaib, 
Damat İbrahim Paşa ve Nermin Kaygusuz’ un Muallim İsmail Hakkı Bey ve Musiki 
Tekamül Dersleri adlı kitabında belirtilen Cinci Hoca adlı opereti, bestekarı belli 
olmamasıyla birlikte, İsmail Hakkı Bey’ in arşivinde isim olarak geçmektedir.  
 
Bunlara ek olarak Yard. Doç. Dr. Recep USLU’ nun 2008 yılında Folklor/ Edebiyat’ 
ın 54. Sayısında yayımlanan İlk Folklor derlemecilerinden İsmail Hakkı Bey 
Arşivinin Önemi adlı makalesinde;  Bir Köylü Kızın Taaşşuku, Macun Hokkası 
Opereti, Nurus-sabah Opereti, Tutkun Opereti aslı eserlerine de isim olarak 
değinilmiştir.  
 
İsmail Hakkı Bey’ in operet üzerine olan çalışmaları Türk Musikisinin, sahne 
musikisi olarak kullanılması açısından önemliydi, ancak; bu çalışmalar, ülkenin o 
dönemde  içinde bulunduğu savaş şartları ve siyasi durumlar nedeniyle, olumsuz 
ortam yüzünden devam edememiştir. 
                                                 
 
41 Aksoy, Bülent, Tanzimattan Cumhuriyete Türkiye Ansiklopedisi, ‘Musiki ve Batılılaşma’, cilt 5, 
İst., 1985 
42 İstanbul Ansiklopedisi, ‘Operet’, cilt 6, Kültür Bakanlığı Yayınları, İst., 1994 
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Yine aynı yıllarda başka Türk musikisi bestekarları da operete ilgi duymuş ve 
bu alanda eserler vermişlerdir: 
 
Subhi Ezgi,  ilk defa Şehzadebaşı Ferah Tiyatrosu’ nda oynanan Lale Devri adlı 
oyunu, Nedim’ in şiirleri üzerine 28 şarkı besteleyerek ezgilendirmiştir.  
Hasan Ferit Alnar’ ın  19222 de bestelediği operet, onun ilk eseridir.  
Fahri Kopuz, 1923’ te Musahipzade Celal’ in Atlı Ases adlı eserini bestelemiştir.  
Kaptanzade Ali Rıza Bey, bestelediği 5 eserle, türk operetinin en değerli 
temsilcilerinden biridir. Eserleri arasında Macun Hokkası ve İstanbul Efendisi vardır. 





 Türk Operet Sanatına ismini yazdıran bir diğer isimdir. Kendisi, 20’ den fazla operet  
bestelemiştir. Çaresaz, Zühre, Ayşe, Gül Fatma, Asaletmeab, Muteber Paşa, Aşk 
Mektebi, Kerem ile Aslı ve Yerden Göğe başlıca yapıtlarıdır. Özellikle Çaresaz, Gül 
Fatma ve Ayşe operetleri en çok beğenilen ve sahnelenen operetleri olmuştur.  
 
Muhlis Sabahattin Türk Musikisi tarzında operetin son temsilcisidir, bu sebeple Türk 
operet tarihi açısından çok önemlidir. Onunla birlikte, Türk musikisi operet 
besteleme devri kapanmıştır.43 
 
1930 larda  operet adına başlayan yeni dönemde, operetler artık batı musikisi 
tekniğine göre bestelenmiştir. Bu dönem bestecileri Ekrem Reşit Rey ve Cemal Reşit 
Rey’ dir.  
 
Metinlerini Ekrem Reşit Rey’ in yazıp, kardeşi Cemal Reşit Rey’ in bestelediği 
operetler ve musikili oyunlar başta gelmektedir.  
 
                                                 
 




Cemal Reşit Rey’ in bestelediği, Üç Saat ( 1932), Lüküs Hayat (1933), Deli Dolu 
(1934), Saz Caz (1935), Maskara (1936), Havacıva (1937), Yaygara 70 (1969), 
Uy! Balon Dünya (1970), Bir İstanbul Masalı ( 1971) , Ve bunların yanında da 
Adalar Revüsü (1934), Alabanda (1941), Aldırma (1942) adlı Revüler de ilgi 
uyandırdı. Hiç şüphesiz ki içinde bulunduğumuz 21. yy a kadar kendisini taşımış 
olan Lüküs Hayat,  çok geniş bir dinleyici kitlesine ulaşmıştır.  
 
Operetin, İstanbul halkına sunulduğu sahne mekanları; Gedikpaşa Tiyatrosu, Fransız 
Tiyatrosu, Concordia Tiyatrosu, Üsküdar Bağlarbaşı Tiyatrosu, Ortaköy Tiyatrosu, 
Tebebaşı Tiyatrosu ve Mesire – i Efkar adlı mekanlardır.44 
 
Operet o dönemlerde kurumsallaşma yolunda büyük adımlar atan bir sanat hareketi 
niteliğindedir.   
 
Hale Operet Heyeti, İstanbul Operet Heyeti, Milli Osmanlı Operet Kumpanyası, 
Sahir Operet Heyeti, Sahne – i Milliye – i Osmaniye gibi operet tolulukları, operetin 
yaygınlaşması açısından önemli adımlar atmışlardır. Aralarında özellikle İsmail 
Hakkı Bey’ in kurduğu ve yönettiği  İstanbul Operet Heyeti, geleneğe bağlı kalma, 
gelenekten kopmama kaygıları bakımından önemlidir. Aynı zamanda bu heyeti, yerli 
bir operet terminolojisinin45 de yaratıcısıdır. Terminolojide oyun: temsil- i musiki, 
koro: cumhur terennümü, arya, düo, trio, kuartet, kentet gibi terimler – sırasıyla- 
birli, ikili, üçlü, dörtlü, beşli terennüm ve ara orkesta müziği ise, sahne musikisi 
kelimeleriyle karşılanmıştır.46 
Operet, İstanbul eğlence hayatında bir dönem bulunmuş  ve sevilmiş olmasına 
rağmen özel bir kültürel ortamın ürünü olduğu için günümüze kadar ciddi bir gelişme 
gösterememiştir. Bunun yanında,  o dönemde türk seyirlik sanatlarında musikinin 
önemli yerinden dolayı da o dönem içerisinde tutunabilmiştir. 
 
Sinem Özdemir’ in 2009 yılında yazdığı Popülerleşme Sürecinde Türk   Müziği ve 
Bu süreçte bir    Bestekar Sadettin Kaynak adlı Doktora Tezinin 329. Sayfasında  
Saadettin Kaynak’ ın  operet ve revüleri kaleme alınmıştır. Yine bu operet ve revüler 
                                                 
 
44 İstanbul Ansiklopedisi, ‘Operet’, cilt 6, Kültür Bakanlığı Yayınları, İst., 1994 




de o dönemde  Türk Müziğinin özelliklerini taşımaktadırlar. Saadettin Kaynak 









































Etkileşim, sanat ve insan arasında her zaman süre gelmiştir. Ancak sahne sanatları 
arasındaki etkileşim söz konusu olduğunda, yapılan çalışmada izlenilen yol bu 




Sanat dalları arasında müzik, diğerlerine göre somut ögeleri farklı olan bir tür 
olmuştur. Kısaca söyleyebiliriz ki; müzik, icra edildiği an içerisinde işitsel olarak 
nitelik kazanır. Bu yönüyle yüzyıllar boyu sanat ve opera evlerinin farklı bir anlamı 
olmuştur; sadece icra yapılan salon olmasının yanısıra, sosyal ve kültürel 
etkileşimlere ev sahipliği yapmış, insanların duygularını yönlendiren, birleştiren bir 
çatı olmuştur. Öte yandan, müziği somutlaştırma düşüncesi, her zaman bilim 
adamlarının düşündüğü bir fikir olarak süregelmişti. Belki de yüzyıla damgasını 
vuran bu gelişme, müzik endrüstrisinin gelişmesindeki dönüm noktalarından biri 
olarak adlandırılabilir. Sonraki adıyla “Gramofon”, yani ilk haliyle Fonograf’la ilgili 
ilk çalışmalar 1800 lü yılların ortasına rastlar. 
 
“Seslerin kaydedilip sonradan tekrar okunabileceği eskiden beri düşünülen bir 
fikirdi. Cyrano de Bergerac, (Edmund Rostand’ın beş perdelik manzum komedisi) 
söz ve müziğin sayfalar üzerine geçirilen bir iğne tarafından okunduğundan söz eder. 
Öncüler arasında bulunan Young, titreşen ve dolayısıyla ses veren katı bir cisme sivri 
bir uç takmayı düşünmüş, katı cismin titreşimlerini döner bir silindire 
kaydedebilmişti. Nihayet Duhamel, sivri ucu bir tele bağlayarak titreşimleri kaydetti. 
Werheim ise sivri ucu bir diyapozla bağladı. Tipograf işçisi Scoot de Martinville, 
1857 yılında iğneyi bir zara tatbik etti. Böylece söz, şarkı ve müziği dönen bir 
silindire kaydetmeyi başardı. “Kendi kendine sesi kaydeden” anlamına gelen 
“fonograf” adını verdiği bu alet sayesinde mekanik kaydedicinin ilkesini deneysel 
olarak ortaya koymuş oldu. 
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1877 yılında Cros adında bir şair ve bilgin şu fikri ortaya atmıştır: “Döner silindir 
üzerinde açılan izlerden bir sivri uç geçirilirse, bu ucun bağlı olduğu zar, kaydedilmiş 
sesleri ve müziği verebilir.” Böylece Cros, fonografın ilkesini bulmuş olur. Bu alete 
ise paleofon adı verilir. 
 
Bir alıcı, bir kayıt ve bir de okuma düzeneğinden meydana gelen ilk fonograf 1878 




Resim 4.1 Edison’un yaptığı fonograf 
 
Edison, Mello Park Fabrikası’nda 20 kişilik ekibiyle yaptığı çalışmalar sonucunda 
fonograf hariç 40 yeni proje ile 1000’e yakın buluşun patentini alır. Bu döneme 
kadar fonograf olarak adlandırılan bu alet ABD’li mucit Emil Berliner tarafından 
gramofon sözcüğü adı altında tescilli bir marka olarak yaygınlaşır ve 1894 yılından 
itibaren fonograf, markası olan “gramofon” olarak adlandırıldı.” 47 
 
                                                 
 





Gramofon’un icadı müziği bir şekilde somutlaştırmıştı. İlerleyen teknoloji ile  
müziğin daha büyük kesimlere iletilmesi fikri, bilim adamlarını hep 
heyecanlandırmıştı ve bu konu, üzerinde bitmek tükenmek bilmeyen bir istekle 
araştırmalarına devam etmelerine sebep olmuştu. T. Edison’ın icadının, bir dönüm 
noktası  olduğu düşünülür. Gramofon ile başlayan bu araştırmalar çeşitli şekillerde 
hayatımıza yansımıştır: Taş plak ve plak, kaset ve cd, daha sonra da dijital biçimler 
ve diğerleri. Araştırmalar  her zaman devam edecektir; daima daha iyisi, daha 
kalitelisi aranacaktır. Bu konuda ünlü müzisyen Yehudi Menuhin şöyle söylemiştir: 
 
“Bir Amerikalı müzisyen olarak, benim için, müzikal anlamda, yüzyılın en dikkat 
çeken gelişmesi, sesin kaydedilmesi oldu. Yakın zamana kadar sevdigi kişinin sesi 
veya bir Paganini çalan kemanın sesi, sadece hafıza veya hayalgücü tarafından 
anlatılabilecek deneyimlerdi. Thomas Edison, pratiğe dönüşebilen ilk Fonografı icat 
ettiği zaman, bu fonografın müzik üzerinde yarattığı etki, yazılmış notaların yaratılışı 
ve baskısının etkisi kadar önemliydi.” 48 
 
Elbette bu buluş tüm müzik dalları için önemliydi. Fakat müzik enstrümanlarının 
somutlaşmasının yanısıra, insan sesini tekrar dinleyebilme olanağı sağlaması da 
dikkate değerdi. Bu şekilde Opera ve diğer sahne sanatlarını konser salonlarında 
dinleyemeyen kitlelere ulaşma fırsatı doğmuştu. 
 
Bu önemli buluşla ilgili araştırmada son olarak gramofonun teknik özellikleri 
incelenmiştir (Bkz. Resim 4.2). 
                                                 
 





Resim 4.2 İlk gramofon örneği 
 
 
Özetle, Fonograf olarak da bilinen gramofon, bir iğne aracılığıyla dönen bir diskin ya 
da silindirin üzerine oyularak kaydedilen seslerin, daha sonradan yeniden 
üretilmesinde kullanılan bir aygıttır. 49 
 
 
5.2.Yirminci Yüzyılda  Amerikan Müzikalleri 
 
20.yüzyıl, sahne sanatlarının  sosyo-kültürel etkileşimlerinin en fazla görüldüğü 
dönem olarak bilinir.  Görsel ve basılı yayın desteğiyle, büyük kitleler  artık sanatla 
iç içe yaşayabiliyordu. Sahne sanatları Opera ve Müzikal olarak ayrı ayrı 
düşünüldüğünde, Müzikal Tiyatronun daha popülist bir duruşa sahip olduğu görülür.  
Bununla birlikte  20. Yüzyıl opera sanatının ise, modern müziğin getirdiği 
deneyselliğe dayalı, 19.yüzyıl başarısından uzak ve gitgide klasikleşen bir tavır ile 
kendine yön çizmekte olduğu fark edilir. Bu nedenle sosyo-kültürel etkileşimde   
opera için çok da fazla örnekleme görülmemiştir. Bu araştırmada  müzikal tiyatro ile  
eşleşen bazı örnekler  bulunur. 
 
                                                 
 




Savaş sonrası dönemde ortaya çıkan “Flower Power” yani  türkçemize “çiçek 
çocukları” olarak giren hareketin en güçlü temsilcisi olan “hippy akımı”,  ortaya çıkış 
nedenleri, yaşam biçimleri ve düşünce sistemleri ile sisteme uyum sorunlarının en iyi 
örneklerinden biri Hair müzikalidir. Bu müzikalin konusu kısaca şöyledir: 
 
Oklahoma'daki ailesinden, kendisini bulmak için ayrılan Claude ile, yine kendini 
bulma savaşımındaki bir grup hippy'nin ortak buluşma noktaları, dönemde yaşanan 
Vietnam Savaşı olmuştur. Sistemin genç insanı kullanış biçimi ile, bunun 
farkındalığıyla tam bir nihilizme (hiççilik, yokçuluk) yönelmiş grup, Claude'u sever 
ve onu da aralarına almak isterler. Oysa Claude, kendi yerinin sistemin içinde bir 
yerlerde olduğu ve kendisini orada bulabileceği düşüncesiyle geleneksel yanı ve 
“şimdi”si arasında bocalar. Sonuçta sistemin tarafına geçer ama bir şeylerin ters 
gittiğinin de farkındadır. Berger öncülüğündeki grubunsa bir insanın peşini 
bırakmamak gibi rastlantısal tutkusu ile Claude'un askerliğinin tam doruk noktasında 
tekrar buluşurlar, bu noktada birinin sistemin dişlileri arasına girmesi gerekiyordur, 
bu da Berger olur. Nihilizmi ve tanrı inancı sorgulamaları arasında arkadaşını ele 
vermemek için hiç bilmediği halde savaşmaya gider ve yok olur. 50 
Hair Müzikali’nde işlenen hemen hemen tüm ayrıntılar, sistem ve tüm kurumlara 
göndermeler yapmaktadır. Bunun içine; sınıf ve ırk ayrımcılığı, din, aile, evlilik ve 
devlet kurumları ile savaş girmektedir. Ancak her ne olursa olsun, savaşın gerçekçi, 
korkunç yüzünün değil, arka planının yine iç ve dış ayrımlarıyla verildiği görülür. 
Hatta hiç savaş sahnesi gösterilmeyen bir savaş aleyhtarı film olarak da, savaşın etki 
ve acılarını göstermesi bakımından dikkat çekicidir. “Hair” bir müzikal ve film 
olarak, yapıldığı dönem içerisinde yaşanan sosyo-politik sorunları sahnesine 
taşıyarak  kitleleri derinden etkilemiştir. Birçok ülkede “hippy” akımı oluşmuş ve 
uzun süre de  etkisini sürdürmüştür. 
   
Broadway'a dönersek; ilk kez yirmi beş yıl boyunca tekrar tekrar yenilenecek olan 
“Black Crook” adlı ilklerden sayılan Amerikan müzikaliyle karşılaşırız. Sektörün 
canlılığı daha ilk gösteriden kendini belli eder ve diğer sanat dallarıyla, oluşumu 
kaçınılmaz kesişme sürecine doğru hareket başlar. Bu alandaki en büyük sektörün, 
                                                 
 
50 Murat TUNCAY, Müzikalin Kısa Tarihi, MİMESİS 7, Boğaziçi Üniv.Basım., İstanbul 1999, s:376 
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beyaz perde yani sinema olduğu görülür. Sinema söktörüyle olan etkileşim daha 
ayrıntılı olarak diğer bölümlerde incelenmiştir. 51 
 
Bundan sonra George Gershwin'li süreç başlar. Amerikan müzikal tarihinde (1920-
1930). Lady Be Good ile Porgy and Bess bu dönemin en bilinen örneklerindendir. 
Özellikle George Gershwin’in eserleri Opera literatüründe de anıldığı için  
araştırmada ayrı bir bölüm olarak ele alınmıştır. 52 
 
Birinci Dünya Savaşından sonra ise Amerikan müzikallerinin yıldız evresi olarak 
bilinen dönem gelir ki; Oklahoma (1944) ve Kiss Me Kate (1948) bu döneme rastlar. 
Bu dönemin yapımlarıyla, Amerikan müzikal geleneği çizgisine sağlamlaştırmıştır. 
En büyük değişiklik de şarkı stillerinde kendini gösterdi. Savaş sonrası Amerikan 
şarkı yazarları, senkoplar yanında “One-step”, “Foxtrot” gibi dans ritimlerine 
yöneldiler. Koreograflar, popüler dans figürlerinden daha çok yararlanmaya 
başladılar. Müziğin yanısıra şarkı sözlerinde de belli bir toparlanma görüldü. Hayata 
boş veren, eğlenceye yüklenen hava cıva sözlerin yerini; 1920'lerin, 1930'ların 
Amerikan müzikallerinde daha gerçekçi, ayakları yere basan, mesajı olan şarkılar 
aldı. Besteciler müzikli anlatımla şarkı sözünün içeriği arasındaki ilişkiye daha bir 
özen gösterir oldular." 53 
 
5.3.Opera Sanatının Tarihsel Süreçteki  Etkileşimleri 
 
Opera’nın sadece saray  ve koruyucu aileler tarafından desteklendiği ve seyredildiği 
dönemler geride kaldığında ortaya bir soru atılmıştır: Opera’nın gelecekteki yönüne 
nasıl karar verilecektir? Bu yeni dönemde, halk beğenisi özellikle ticari anlamda  
daha önemli sayıldığından, opera evleri ayakta kalabilmek için eski geleneklerden 
uzaklaşmaya ve operanın içinde yenilikler denemeye başlamıştı. Yapılacak ana 
gösteri dışında işletmeciler, halkın ilgisini çekebilmek için akrobatlar, yeni dans 
gösterileri, sihirbazlar, eğitilmiş hayvan gösterileri düzenlemeyi uygun buldular. 
 
                                                 
 
51  Bkz. 3.1.4. Müzikal filmler 
52  Bkz. 4.1.1. George Gershwin 
53 Murat TUNCAY, Müzikalin Kısa Tarihi, MİMESİS 7, Boğaziçi Üniv.Basım., İstanbul 1999, s:376 
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“1637’de ilk halk opera evinin kurulmasıyla birlikte opera geleneğinde yenilikler 
görülmeye başlandı. Bu dönemden sonra Opera, sadece bir sanat dalı olmanın 
dışında, ticari önem ve anlam kazandı. Eskiden opera çok ciddi olarak anılırken, 
komedi unsuruyla birlikte Opera farklı isimlerle anılmaya başlandı. Bunlar “seria, 
semi seria, buffa, grand, comique, Kammer, Zarzuela, Singspiel, lyrique, light ve 
intermezzo” olarak isimlendirilmişti.”  54 
 
Opera sanatına ticari açıdan bakılması ile birlikte, bu potansiyeli taşıyan her yerde  
yeni opera ve sanat evleri kurulduğu görülür. Bu sayıdaki artış, sahne sanatlarındaki 
yeni sektörlerin de doğmasına sebep olarak birçok iş kolunun ortaya çıkmasına yol 
açar. Eskiden sadece büyük şehirlerde yaşayan Opera, artık halka daha yakındır. 
Gramofonun icadından sonra evlerle iyice bütünleşen opera, 19.yüzyılda altın çağını  
yaşamıştır. Zaman içerisinde gazete ve televizyonun icadı ile daha da yaygınlaşmış 
ve herkes tarafından ilgiyle izlenmiştir. Bu dönemdeki etkileşim, sanatçı profilinde 
de bazı değişikliklere yol açmıştır.  
 
Eskiden bir opera şarkıcısı, sadece iki veya üç şehirde performans sergileyebiliyordu. 
Bundan dolayı sanatçı, kendini tekrar etmemek adına çok geniş bir repertuvara 
hakim olmalıydı. Ancak yeni dönemde, operaların sergilenebileceği şehir sayısının 
artmasıyla birlikte, opera şarkıcısının repertuvarı küçülebilmiştir. Örneğin bir şarkıcı 
yedi-sekiz rol ile birçok şehirde oynama imkanı bulmuştur. 
 
 “Ancak opera sanatının daha geniş kitlelere yayılması, başka zorlukları da  yanında 
getirmiştir. Eskiden ufak bir tiyatroda kırk kişi; daha büyük bir sanat evinde ise 
yetmiş kişilik bir ekiple çalışmak yeterli oluyordu. Ancak sektörel gelişim, opera 
sanatını da etkilemişti. Örneğin  1963-1964 sezonunda Metropolitan Operasında 
1314 kişi hizmet verdiği kayıtlıdır. Bu dönemde sanat kurumlarına ciddi işletmeler 
gözüyle bakılmıştır. Artık çok büyük bir dinleyici kitlesine sahip olan bu işletmeler, 
hizmet kalitelerini koruyabilmek ve güçlendirebilmek için yan sektörlerle de 
alışverişte bulunuyordu. Bunlara örnek olarak; seyahat acentaları, ulaşım şirketleri, 
oteller, reklam şirketleri, sigorta şirketleri sayılabilir”. 55 
                                                 
 




Opera evleri gitgide daha ciddi işletmeler olarak yerini sağlamlaştırdıkça, 
etkileşimde bulunduğu sektörlerin sayısının fazlalaştığı görülmüştür.  19.yüzyıldan 
sonra yazılan ve başarıya ulaşan eserlerin sayısındaki düşüş nedeniyle Opera sanatı 
zor günler geçirmiş; fakat bunun da üstesinden gelindiği görülmüştür.  
 
Operanın başarıya ulaşmasının en büyük nedenlerinden biri, bu sanat dalının artık 
“klasik”  olarak nitelendirilmesiydi. Opera evlerinin, çağdaş müziğin takipçisi ve 
destekçisi olmaya devam ettiği görülmekteydi. Ancak ticari açıdan başarı,   
“klasikleşen” operalarla elde edilebilirdi.  
 
Bir diğer başarı ise sanat direktörlerinin ve operaların, işletmelerini  dönemin gelir 
stratejilerine uygun olarak yönetmesiydi. Opera dışındaki diğer sahne sanatları 
yüzyıllara dayanan geleneklerden uzak olmanın getirdiği rahatlıkla, sadece halkın 
beğenisine ulaşabilmek adına, birçok yenilik yapıyordu. Sahne performanslarının 
öncesinde yer alan ilginç gösteriler haricinde, yazılı basın ve ajanslarla yapılan 
anlaşmalarla desteklenen reklamlarla da, halkın ilgisi her zaman en üst düzeyde 
tutulmuştur. İlan panolarıyla desteklenen reklamlar, Broadway’le özdeşleşmiş bir 
şekilde, parıldamaktadır. 
   
Opera sanatının 20.yüzyıldaki pozisyonunda bile, bu sektörde ayakta kalabilmek 
hatta yerini sağlamlaştırabilmek adına gerekli adımları attığı düşünülmektedir.  
Avrupa ve Amerika arasında mekik dokuyan menajerler, emprezaryolar ve müzik 
direktörleri sayesinde opera evleri; en ünlü solist, rejisör, orkestra şefi ve  
koreograflarla çalışma fırsatı bulmuşlardır. Markalaşma yolunda önemli adımlar 
atılmıştır. Bugün Metropolitan Operası bir “marka”dır.  
 
Opera, gelişen sektörde kendine fayda sağlayacak konularda etkileşim içinde 
olmuştur. Bunlardan bazıları şunlardır: Akustik ve Mimarlık, Ses ve Işık Sistemleri, 
Sahne Tasarımı ve Mühendislik Teknolojileri. 
 
Operanın, Müzikal Tiyatro ile olan etkileşimini incelendiğinde, başlangıçta Müzikal 
Tiyatronun, Opera sanatından etkilendiği ortaya çıkar. 19.Yüzyıla kadar form olarak 
değişkenlik gösteren Müzikal Tiyatro, Operanın asırlık geleneklerinden 
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faydalanmıştır. İlk müzikli oyunlar opera evlerinde, opera şarkıcıları tarafından ve 
opera seyircisine  karşı oynanmıştır. 
 
Müzikallerin, opera sanatçıları tarafından söylenmesinin, 1900’lü yılların ortasına 
gelindiğinde bile tercih edildiği görülüyordu. “Kiss me Kate”e en iyi müzikal “Tony” 
ödülünü kazandıran kadro, opera sanatçılarından oluşmuştu. Akustik, ses ve kayıt 
teknolojileri gelişmeden önce salonlardaki performans, yine opera sanatçılarının 
tekniğine dayalı olarak sağlanıyordu. O dönem içerisinde yazılan eserlerde besteciler 
ses tekniğinde opera tekniğini temel alarak bestelemişlerdi.  Günümüzde de Opera ve 
Müzikal Tiyatro zaman zaman ses teknikleri açısından etkileşimde bulunmaktadır.   
 
Operalarda farklı ses teknikleri kullanan karakterler daha önceleri de vardı. Bunlarla  
çok sık karşılaşmasak da, bu teknikler bazı operalar için vazgeçilmezdir. Örnek 
olarak W.A.Mozart’ın Sihirli Flüt operasında Gece Kraliçesi, R.Strauss’un Salome 
operasındaki Herodias, Wagner’in operalarındaki “karakter rol”ler sayılabilir. 
Günümüzde  Müzikal Tiyatronun içinde operatik şan tekniği gerektiren karakterlere 
ise; Sir Andrew Lloyd Webber’in “The Phantom of the Opera”sındaki Christine  
gösterilebilir. Neredeyse Sihirli Flüt’teki Gece Kraliçesi rolündeki performanslara 
benzer bir ses gösterisinde bulunulması gereken parça, günümüz müzikalleriyle 




Şekil 4.1  A. L. Webber “The Phantom of the Opera” adlı müzikalinden bir bölüm. 
5.4.Müzikal ve Opera Filmleri 
 
20 Yüzyılda her şey gibi sanat da endüstriyel bir sektör haline dönüştükten sonra, 
herkes bu büyük pastadan payını almaya çalışmıştır.  
 
Radyo ve gazeteden sonra her eve televizyonun girmesiyle birlikte, popüler kültür, 
gitgide büyüyen grafiğiyle teknolojiden sanata her şeyi tüketir olmuştu. Bu kadar 
çabuk tüketilen (yerine yenilerinin getirildiği) bir zamanda sahne sanatları, sanat 
evleri içerisinde kalamazdı. Daha büyük kitlelere (ticari pazarlama) ulaşma fikriyle  
yola çıkan şirketler, müzikalleri beyaz perdeye taşımaya karar verdiler.  
 
Opera sanatı ve müzikal tiyatro etkileşiminin hala sürmekte olduğunu görüyoruz. 
Buna örnek olarak Mario Lanza’nın oynadığı müzikal  filmler gösterilmektedir. 
Mario Lanza, dönemin en ünlü tenorlarından biridir ve birçok filmde de rol almıştır. 
MGM film şirketiyle birlikte oynadığı “That Midnight Kiss” ve “The Toast of New 
Orleans” onun ilk filmleridir. Bu başarısıyla birlikte, birçok filmde oynayarak  
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kariyerine devam etmiştir. Gelmiş geçmiş en ünlü tenorlardan biri kabul edilen  “The 
Great Caruso”nun hayatını yine Mario Lanza beyaz perdeye taşımıştır. Mario 
Lanza’nın başarılı hayat hikayesinden etkilenen birçok opera sanatçısı olmuştur. 
Bunlardan biri de “Jose Carreras”tır.  Carreras, bir söyleşide: “Eğer bugün bir opera 
sanatçısıysam bu, Mario Lanza sayesindedir” demiştir. 
 
Müzikli film; filmin tüm veya belirli bir bölümünün müzik ile seyirciye anlatıldığı 
bir türdür. Ancak içinde müzik ve dans geçen her filme müzikal film demek uygun 
olmayabilir. Bu tip filmlerde müzikal sanatının tüm ögelerini yansıtan özellikler 
bulunmamaktadır. Yine de film sektörü, yapılan filmlerin güzel ve akılda kalan 
şarkılar ve müzik temalarıyla deskteklendiği zaman daha başarılı olduklarını 
görmüştür. Francis Ford Coppola’nın yönettiği “The God Father”, filminin ana 
teması ve Blake Edwards’ın “Breakfast at Tiffany's” filmindeki “Moon River” 
şarkısı bunlara örnek olarak gösterilebilir.  
 
Müzikli filmler, 1900’lü yılların ortasında en iyi zamanlarını yaşamışlardır.  Her 
film, sinema sanatı açısından çok parlak olmasa da; yapım şirketleri bunun çarelerini 
bulmuşlardır. Örneğin; çok da dikkat çekici hikayesi olmayan filmlerde, dönemin 
ünlü şarkıcılarından birini oynatarak gişe başarısı sağlamışlardır. Buna örnek olarak 
“Elvis Presley” filmleri gösterilebilir. Önemli ve ünlü sanatçılara, özel film veya eser 
yazılması opera sanatında da görülmüştür. Buna, Gian Carlo Menotti’nin “Goya” 56 
adlı operasını Placido Domingo için yazması örnek gösterilebilir. 
 
Sinema sanatındaki iş sektörleri ile, müzikli filmler arasında da bir etkileşim 
olmuştur. Tüm filmler yapılırken belirli disiplinlerden gelmiş sanatçıların koordine 
ve yardımlaşmalı çalışmaları söz konusudur. Fakat müzikli filmler çekilmeye 
başlandığında, yeni iş kollarının oluştuğu gözlemlenmiştir. Ses uzmanlarından, 
aranjör, orkestra şefi, koreograflara kadar birçok kişi bu çalışmalarda bulunmuştur.  
 
Sinema sektörü müzikli filmler döneminden en iyi şekilde yararlanmıştır. Bu 
filmlerin, normal filmlere göre eskime süresi daha uzundur. Özelikle müzikal filmler 
yıllar sonra, klasikleşerek; arşiv ve koleksiyonlardaki yerini almış, unutulup 
                                                 
 
56 Washington Opera at the Kennedy Center 1986 
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gitmemiştir. Bu sektör 2000’li yıllara doğru gücünü yitirmiştir. Eskisi gibi pahalı ve 
gösterişli filmler yapılmaz olmuştur. Ancak son zamanlarda “Amerikan Sinema 
Akademisi”nin, yeniden müzikal filmlere destek verdiği görülmüştür. Bunlara örnek 
olarak “Chicago”, “The Phantom of the Opera”, “Rent” , “Hair Spray”, gibi 
müzikaller verilebilir. 
 
Müzikaller beyaz perdeye aktarılırken Opera eserleri de bu etkileşimden 
yararlanmıştır. Başta Placido Domingo’nun oynadığı G.Bizet’nin “Carmen” olmak 
üzere birçok opera filmleştirilmiştir. Ancak bazen, her opera ve müzikal filmleştirme 
girişimi başarılı olamamıştır. Fakat yapım şirketleri, bu eserleri geniş kitlelere 
ulaştırmak için, eserlerin orijinal sahne rejileriyle çekim yaparak bunları video ve 
dvd gibi görsel formatlarına aktarmış ve bizlere ulaşmasını sağlamışlardır. 
 
 
5.5.Etkileşim Sonucu Oluşan  Sektörler 
 
Müzik endüstrisine ait ilk oluşumların 18.yüzyılda Avrupa’da ortaya çıktığı 
görülmüştür. Müziğin ticari olarak pazarlanma fikrine önemli bir örnek olarak 
W.A.Mozart’ın müziğini halka yayabilmek için yaptığı bireysel girişimler 
gösterilebilir. Mozart, kilise, saray ve aristokrasinin himayesine girmektense daha 
özgür bir şekilde müziklerini icra edebilmek için bu teşebbüste bulunmuştur. Mozart 
öldükten sonra, müziğinin, karısı tarafından, onun anısına yapılan konserlerle ve 
eserlerinin baskıların yavaş fakat düzenli satışlarıyla ticarileştirilmesi sağlanmıştır.  
 
19. yüzyılda fonografın bulunmasıyla birlikte müzik, soyut imajını olabildiğince 
ticari alana  dönüştürerek yeni sektörlerin oluşmasını  sağlamıştır. Bu dönemde nota 
basımcılığı eski gücünü giderek kaybetmiştir. Artık kayıt endüstrisi bu sektörde en 
önemli ticari güç haline gelmiştir. 
 
20. yüzyılın başlarıyla birlikte kayıt endüstrisi büyük bir iş kolu haline gelerek nota 
basımcılığının yerini almıştır. Bu sayede müzik endüstrisinde en önemli rolü kayıt 
sektörü üstlenmiştir. 57 
                                                 
 
57  http://en.wikipedia.org/wiki/Music_industy 
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Kayıt sektörünün müzik endüstrisindeki hızlı çıkışının bir diğer nedeni de bu 
sektörün ürünlerine olan yoğun taleptir. Plakların, sonraki dönemlerde kasetlerin 
üretilmesiyle giderek ticarileşen müzik sektöründe hem bu talebe karşılık verebilmek 
hem de sektörün sunduğu ekonomik fırsatları yakalayabilmek adına yeni iş kolları 
doğmuş ya da var olan iş kolları daha profesyonel hale gelmiştir. Müzik sektörünün 
altında gelişen ve giderek her biri bağımsız sektörler haline gelen bu gruplardan 
bazılarının Türkçe’de tam karşılığı bulunmamaktadır. Bazı sektörler tanımı ise 
isminden kolaylıkla anlaşılabilmektedir.  
 
Bu sektörler şu şekilde sıralanmaktadır: 
 
Ajans (Agent) : kendisine bağlı olan sanatçılar için iş görüşmeleri yapan ve kontrat 
işlemlerini düzenleyen kuruluş. 
Alt yayıncı  (sub-publisher): orijinal müzik yayıncısı tarafından seçilen ve kendi 
ülke ya da bölgesinde müzik eserinin yayınından sorumlu olan kuruluş ya da kişi. 
Aranjör : bir  müzik eserin çeşitli orkestra enstrümanlarına düzenleyen kişi. 
Armador (Rigger): sahne ışık ve ekipmanlarını sahne üzerine kuran kişi. 
A&R – sanatçı ve repertuar – koordinatörü (Artist and Repertoire Coordinator) 
A&R – sanatçı ve repertuar – müdürü (Artist and Repertoire Manager) 
Besteci (Compositor) 
Başkemancı (concertmaster)  
Bilet servisleri (Ticket Services) 
DJ (Disk Jokey): radyoda şarkıların belli bir düzen çerçevesinde dinletimini sağlayan 
kişi 
Eğitim aktiviteleri direktörü (Training Activities Director) 
Enstrumantalist (Enstrumentalist) 
Foniatrist (Foniatrist): Ses anatomisi, fizyoloji ve sağlığı uzmanı, şan pedagogu  
Larengolog (Laryngologist): boğaz, larenks ve ses üzerine uzmanlaşmış doktor.  
Gelişim direktörü (Development Director) 
Halkla ilişkiler direktörü (Public Relations Director) 
Kayıt stüdyosu teknik elemanları (Record Studio Technical Staff) 
Kayıt yönetmeni (Record Director) 
Kişisel direktörler (Personal Directors)  
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Kişisel asistan (Personal Assistant) : bir artiste günlük işlerinde yardımcı olan , 
günlük işlerini planlayan kişi. 
Kişisel menejer (Personal Manager): bir artistin kariyeriyle ilgilenen , artiste bu 
konuda destek ve yardımcı olan kişi. 
Kulaklık monitörü tasarımcısı (In-Ears Designer): artistlerin kulak yapısına özel 
kulaklık monitörü tasarlayan kişiler. 
Konser tanıtıcısı (Concert Promoter): bağlı olduğu artist için konser işleri 
ayarlamaya çalışan ve bu işi artistin bağlı olduğu ajans üzerinden yapan kimse. 
Koro şefi (Chorus Conductor) 
Müzik direktörü (Music Director): bir radyo istasyonunda çalınacaklar listesine 
hangi eserlerin ekleneceğine karar veren kişi. Bu kararlarını program direktörüne 
raporlamak zorundadır. 
Sanatçı (Artist): müzik endüstrisinde şarkıcı ya da müzisyen anlamında kullanılan 
terim.  
Solist (Solist) 
Orkestrasyon sorumlusu (person in charge of orchestration)  
Orkestra menajeri (Orchestra manager) 
Performans haklarını koruma derneği (Performing Rights Society): performans 
hakları lisanslarını düzenleyen ve veren, bu lisansları müzik yazarları ve dağıtımcı 
şirketlere ulaştıran kuruluşlardır. Amerikada bulunan ascap, bmı ve sesac bu tip 
kuruluşlardır.  
Performans sanatçıları (Perfomers) 
Prodüksiyon menejeri (Production Manager): prodüksiyonda yer alan tüm teknik 
ekip ve ekipmandan sorumlu kişi. 
Proje direktörü (Project Director): bir albümün görsellerinden , albüm 
reklamlarından sorumlu kişi. 
Program direktörü (Programme Director): bir radyo istasyonunda tüm programlarla 
ilgili kararları veren kişi. 
Reklam temsilcisi (Advertisement Representative) 
Reklamcı (Advertiser) 
Rodi (Roady): teknik ekipmanları taşıyan ve kuran kişi.  
Satış elemanları (Sales Clerk) 
Sahne yönetmeni (Stage Director) 
Ses eğitmeni (Voice Tutor)  
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Ses sanatçısı (Voice Actor/Actress) 
Ses teknisyeni (sound technician) 
Şef (Conductor) 
Söz yazarı (Lyricst) 
Takipçi (Tracker): bir albümün promosyon ve satış işlerini takip eden kişi. 
Teknisyen (Technician):  ışık , ses , enstrüman kurulumu ve bakımı gibi konularda 
uzmanlaşmış teknik kişi. 
Ticari menajer ( işletmeden sorumlu menejer - Business Manager - ): müzisyenlere 
mali durumlar, vergi işleri, yatırım planlamaları, kontrat işleri ve kontrat sonrası gelir 
gider izlenmesi gibi konularda yardımcı olan kişidir.  
Tur menajeri (Tour Manager): artisti turne boyunca temsil eden kişi.  
VJ (video jokey): televizyon sektöründe video kliplerin sunumunu sağlayan kişi. 
 
Dünya müzik ve sahne sanatları sektöründeki bu yapılanmaya karşılık Türkiye’de 
bazı yönlerden benzer fakat farklılıkları da olan bir yapılanma görülmektedir. 
İstanbul Devlet Opera ve Balesi’nin organizasyon yapısına bakıldığında bu 
farklılaşmalar ve benzerlikler anlaşılmaktadır: 
 
İstanbul Devlet Opera ve Balesi Organizasyon Yapısı 
 
Genel Yönetim / General Management 
 
Müdür / Director 
Müdür Yardımcısı / Assistant Director 
Genel Müzik Direktörü / General Music Director 
Baş Rejisör / Chief Producer 
Baş Koreograf / Chief Choreographer 
Orkestra Şefleri / Conductors 
Koro Şefleri / Chorus Masters 
Baş Dekoratör / Chief Designer 
Dekoratörler / Designers 





Opera Bölümü / Opera Section 
 
Rejisörler / Producers 
Reji Yardımcıları / Assistant Producers 
Baş Korepetitör / Chief Coaching Pianist 
Korepetitörler / Coaching Pianists 
 
Ses Eğitmenleri / Vocal Trainers 
Sahne Müdürü ve Yardımcıları / Stage Manager and Assistant Stage Managers 
Kondüitler / Executive Stage Managers 
Suflörer / Prompters 
Solistler /  Solists 
Koristler 
 Soprano I 
 Soprano II 
 Alto I 
 Alto II 
 Tenor I 
 Tenor II 
 Tenor III 
 Bariton / Baritone 
 Bas / Bass 
Orkestra / Orchestra 
 Keman I / Violin I 
 Keman II / Violin II 
 Viyola / Viola 
 Viyolonsel / Cello 
 Kontrbas / Double Bass 
 Flüt / Flute 
 Obua / Oboe 
 Klarnet / Clarinet 
 Fagot / Bassoon 
 Korno / Horn 
 Trombon / Trombone 
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 Trompet / Trumpet 
 Tuba 
 Vurmalı Çalgılar / Percussion Instruments 
 Harp 
 
Bale Bölümü / Ballet Section 
 
Baş koreograf / Chief Choreographer 
Koreograflar / Choreographers 
Bale Başöğretmeni / Chief Ballet Teacher 
Bale Öğretmenleri / Ballet Teachers 
Repetitör Yardımcısı / Assistant Repetiteur 
Koordinatör / Coordinator 
Teknik Danışman / Technical Advisor 
Bale Piyanistleri / Ballet Pianists 
Masörler / Maseurs 
 
Teknik Bölüm / Technical Section 
 
Teknik Müdür / Technical Manager 
Işıklandırma Danışmanları / Lighting Consultants 
Baş Işık Uzmanı / Lighting Supervisor 
Baş Realizatör / Chief Realizer 
Realizatörler / Realizers 
Marangoz Atölyesi Şefi / Master Carpenter 
Aksesuar Atölyesi Şefleri / Property Masters 
Baş Perukacı / Wig Master 
Demir Atölyesi Şefi / Chief Blacksmith 
Boya Atölyesi Şefi / Chief Dyer 
Kundura Atölyesi Şefi / Chief Shoemaker 
Terzi Atölyeleri Şefleri / Chief Tailors 
Şapka Atölyesi Şefi / Chief Hat-Maker 
Gardrop Şefi / Wardrope Master 
Mekanik Atölyesi Şefi / Chief Mechanician 
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Sahne Makinistleri Grup Şefi / Chief Stage Machinist 
Fotoğraf Atölyesi / Photography 
Seslendirme ve Kayıt Stüdyosu / Sound Effects and Recording Studio 
Nota Yazım ve Kopya / Notation and Copying 
Akordcu / Tuner 
 
5.6.Etkileşimler ve Sonuç 
 
Sanatın her zaman toplumla etkileşim içerisinde bulunan bir yapısı olmuştur. Bu 
yapı, toplumun doğası gereği, dönemin sosyal, kültürel, politik tüm koşullarla iç içe 
olmuştur. Dolayısıyla, sanat dallarının her biri, bu hareketlenmelerin ifade edildiği 
bir ortam olarak algılanmıştır. Bu nedenlerden dolayı sahne sanatlarını diğer sanat 
dallarından ve toplumsal ilişkilerden ayrı olarak incelemek yetersiz kalacağından, 
araştırmanın bu bölümünde Opera ve Müzikalin yalnızca birbiriyle değil, toplumsal 
olaylarla ve diğer sanat dallarıyla da olan ilişkisi de ele alınacaktır.  
 
Opera sanatı ile etkileşimde bulunan birçok sahne formu bulunmaktadır. Bunların bir 
kısmı 2.bölümde detaylı olarak incelenmiştir. 58 20.yüzyıla gelindiğinde, Opera 
sanatının, müzik endüstrisindeki ticari payından daha büyük olan müzik türlerinin de 
ortaya çıktığı görülmektedir. Bu türler içerisinde “Pop” ve “Rock” müzik en büyük 
dilimde yer  almaktadır. 20. yüzyılda Opera, giderek klasikleşen bir sanat dalı 
olmakla birlikte, müziğin diğer türleri, popüler kültür sayesinde toplum yaşantısının 
bir parçası haline gelmeye başlamıştır. Müziğin gündelik hayatın bu kadar içinde 
olmasının ve insan yaşamının bir parçası haline gelmesinin en önemli etkenleri 
arasında radyo ve televizyon sayılabilir. Öncelikle radyonun, bir süre sonra 
televizyonun her eve girmesi toplumun gündelik yaşamını büyük oranda etkilemekle 
birlikte müziğin de daha geniş kitlelere hitap edebilmesini sağlamıştır.  
 
Televizyon ve radyonun dışında, müziğin yayılımını etkileyen farklı bir unsur ise; 
müziği soyut niteliğinden çıkarıp her an dinlenebilmesine olanak tanıyan müzik 
çalarların üretilmesidir. İlk olarak gramofonun icadıyla oluşan bu sektör, teknolojinin 
                                                 
 
58  Ballad Opera, The Beggar’s Opera, Minstrelsy, Vaudeville, Burlesque, Opera Komik, Operetta 
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gelişmesiyle birçok formatta müzik dinleme imkanı sunar hale gelmiştir.59 Fakat en 
büyük ilerleme bilgisayar teknolojilerinin, toplumun hemen her kesiminin sahip 
olabilmesine sağlayacak kadar gelişmesidir. Bugün kişisel bilgisayar60 ve internet 
gelişmiş toplumlarda hemen hemen her evde bulunmaktadır. Bu sistemlerde 
sıkıştırılmış formatta dijital yapıda müzikler saklanabilmektedir. Bu formatlar 
uzantılarına göre isimlendirilmektedir.61  Bu sayede müzik, konser salonlarının 
dışında her yerde ulaşılabilen bir konuma kavuşmuştur. Toplumsal yaşamın içinde bu 
kadar etkin bir şekilde yer alan müzik, barındırdığı birçok türle toplumu derinden 
etkilemiştir. Müzik endüstrisi de bu durumdan yararlanmıştır. Üretilen müziklerin 
plak, kaset, video formatında satışı bu sektörün güçlenerek büyümesine imkan 
sağlamıştır.  
 
21. yüzyılda opera albümü satın alan dinleyici kitlesinin diğer müzik türlerinin 
dinleyicileri yüzdesine göre düşük oranda olmasıdır. En çok satanlar listesinde 
karşılaştığımız A. Bocelli ve L. Pavarotti ise bu başarıyı popüler müzik alanında 
yaptıkları çalışmalara borçludur.  
 
Günümüzde en önemli olgulardan biri de “popüler” liktir. Popüler müzik kavramı 
belli bir müzik türüne ait değildir. Örneğin, Opera sanatı, 19. ve 20. yüzyıllarda 
popüler müzik türü olarak adlandırılabilirken, 20.yüzyılda ticari stratejisini 
“klasikleşmek” olarak belirlediği halde dinlenme yüzdesi yine de düşmüştür. Aynı 
durum müzikal tiyatro da görülmektedir. Altın çağını 1943 ve 1968 yılları arasında 
yaşayan müzikaller62 bile günümüz müziği içerisinde popülerlilerini yitirmişlerdir. 
Ancak popülerliğinin azaldığı dönem içerisinde dahi sosyo-kültürel etkileşim, sahne 
sanatlarında kendini göstermiştir. Örneğin 1980 – 1990 yılları arasında ırksal ve 
dinsel sorunlar tekrar gündeme geldiğinde, bu durumun müzikal tiyatroyu da 
etkilemiş olduğu bilinmektedir. Buna örnek olarak, “Show Boat”, “Porgy and Bess”, 
“The King and I”, “Fiddler on the Roof” ve “West Side Story” müzikalleri 
gösterilebilir. Dünya müziği değiştikçe sahne sanatları da kendi müziğini bu şekillere 
                                                 
 
59  plak, kaset, video, dat, cd 
60 Pc - Personal Computer 
61 Bunlardan bazıları; MP3, OGG, AAC, WAV, MOD, XM, S3M, IT, MIDI’dir.  
62  http://en.wikipedia.org/wiki/Musical_theatre 
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adapte etmeye çalışmıştır. “Rock” müzik, büyük kitleler tarafından dinlenirken, bu 
türde müzikallerin 1980’li yıllarda sahnelerde yerini aldığı görülmüştür. “Jesus 
Christ Superstar”, “Godspell” ve “Two Gentlemen of Verona”  gibi müzikaller rock 
müzik arzında yazılmışlardır. “Rock” müziğini sahnelere taşıma fikrini daha da ileri 
götürdüğü düşünülen eser ise, Roger Waters’ın Pink Floyd “The Wall” adlı eseridir. 
1980 ve 90’lı yıllar arasında  Avrupa, mega-müzikallere tanık olmuştur. Bu 
müzikaller aynı zamanda “pop-opera” olarak da  isimlendirilmektedir.63 “Miss 
Saigon”, “Les Misérables”, “Evita” ve “The Phantom of  the Opera” mega-müzikal 
tanımına uymaktadırlar. Bu yapıtların opera sanatının birçok temel özelliğinden 
etkilendiği düşünülmektedir. Bu müzikallerin bazılarında hiç konuşma –oyuncular 
arasında konuşma tarzı diyalog– bulunmamaktadır. Bu müzikaller aynı zamanda 
eğlence yanından çok dramatik öğeler bulundurmaktadır. Özellikle Giacomo 
Puccini’nin “Madame Butterfly” adlı yapıtından esinlenerek yazılan “Miss Saigon” 
dramatik öğeler içermektedir. Bu dönemde yapılan ve mega-müzikal şeklinde 
adlandırılabilecek olan müzikaller, 1950’li yıllardaki altın çağlarına dönüş yaşamak 
istercesine daha büyük prodüksiyonlarda uygulanabilecek şekilde tasarlanmıştır. En 
ünlü yapımcılar ve sanatçılar kullanılarak üretilen müzikaller, konusu ve kadrosu 
gereği operayla da benzerlik göstermişlerdir.  
 
Aynı büyük prodüksiyonlar, müzikallerin başka bir sektörü olan animasyonlarda da 
görülmektedir. “The Walt Disney Company”, birçok çizgi filmin müzikli versiyonunu 
üretmiştir. Bunların içinde en kapsamlı prodüksiyonlardan olan “Beauty and the 
Beast” ve “The Lion King”  isimli animasyonlar, geniş kitlelere ulaşarak, müthiş 
izlenme oranları yakalamışlardır. Walt Disney şirketi animasyonların müzikleri için 
besteci ve şarkıcı Elton John’la çalışmıştır.  
 
Walt Disney şirketinin animasyon filmlerdeki başarısı üzerine, animasyonlar müzikal 
sahnesine de taşınmıştır. Walt Disney ve Elton John birlikteliği müzikal sahnelerinde 
başka bir eserle daha devam etmiştir. Bu çalışma, yine Opera repertuarında aynı 
isimle bulunan, “Aida” adlı müzikal eserdir.  
 





Opera librettolarının müzikal tiyatro eserlerini etkilediğine başka bir örnek ise 
Jonathan Larson’ın “Rent” müzikalidir (Bkz. Resim 4.3). 
 
Günümüz müzikalleri için pop-opera ve rock-opera isimlendirmelerine sıkça 
rastlanmaktadır. Rent müzikali de rock-opera şeklinde tanımlanmıştır. Müzikalin bu 
çeşit bir tanımlamaya sahip olmasının nedeni  “La Bohème” operasından esinlenildiği 
içindir. Rent müzikalinin konusu modernize edilmiştir. Etkileşimin günümüz konu ve 
sorunlarıyla ilgili olduğu görülmektedir. Eşcinsellik, lezbiyenlik ve transeksüellik 
gibi 21.yüzyılda daha kolay ifade edilen konular sahneye taşımıştır. Bunun bir örneği 
“La Bohème”  operasında “tüberküloz” olarak geçen hastalığın Rent müzikaline 
“Aids” olarak aktarılmasında görülmektedir. Rent isimli müzikal eser, 1996 yılında 
“rock opera” dalında en iyi müzikal dahil olmak üzere toplam 4 “Tony” ödülüne ve 
en iyi drama dalında “Pulitzer” ödülüne layık görülmüştür.64 
                                                 
 




Resim 4.3 Rent Müzikali’ne ait afiş 
 
Müzikal türünün doğuşu gereği, müzikallerin operalardan etkilendiği bir gerçektir. 
Ancak 20. ve 21. yüzyıllarda Opera sanatının da müzikallerden etkilendiği 
görülmektedir. Opera ile  Müzikal arasında tam olarak nasıl bir ayrımın olduğuna 
dair bir çok yorumun yapıldığı bilinir.  
 
Bu yorumlara örnek olarak Stephan Sondheim’ın ilginç yorumu gösterilebilir: 
 “Bence, bir şey Broadway’de oynanırsa müzikal, opera evinde oynanırsa operadır. 
Bu böyledir. Bir araziyi, bir sayfiye yerini; biri ya da diğeri yapan izleyicinin 
beklentisidir.”65 
                                                 
 
65  http://www.sondheim.org/php/news.php?id=1517 
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İzleyicinin beklentisi sahne sanatlarının sergileniş biçimine önemli etkilerde 
bulunmuş ve kimi zaman bu beklentiye yönelik olarak sahne sanatlarının formatlarını 
değişikliğe uğratabilmiştir. Operada geleneksel olarak öncelik şarkıcı performansı 
olmuştur. Daha sonra oyunculuk ve dans öğelerinin geldiği kabul edilmektedir. 
Müzikal tiyatroda ise öncelikli olarak oyunculuk performansı göz önünde 
tutulmaktadır. Aynı şekilde dansın ve sonra da şarkıcılığın, bu performansı 
desteklediği düşünülmektedir. Bu tanımdan yola çıkarak müzikal tiyatronun 
görselliğe daha çok önem verdiğini söylenebilmektedir. 1900’lü yıllardan günümüze 
yapılan eserlerde oyunculuk ve dans gösterileri inanılmaz boyutlara ulaşmıştır. Bu 
performanslarla şekillenen izleyicinin beklentisi, opera sanatını da etkilemiştir. 
Günümüzde yapılan oyunculuk performansları ve koreografiler eskiye oranla çok 
daha etkili olmaktadır. Artık bir opera sanatçısının sadece sesiyle sahnede 
performans sergilemesi yetmemektedir. Özellikle son yüzyıl operalarında, opera 
sanatçılarının dans ve oyunculuk tekniklerinde neredeyse müzikal sanatçısı olmasını 
gerektirecek derecede değişiklikler vardır.  
 
Bir başka etkileşim ise sahne teknolojilerinde görülmektedir. Müzikaller ve sinema 
sektörünün, gelişen teknolojiler ile daha yakın temas halinde oldukları bilinir. Birçok 
müzikal en son sahne teknolojisini kullanmaktadır. Örneklendirmek gerekirse inip 
çıkan sahne, dönen sahne, sis ve ışık sistemleri olabilir. Özellikle markalaşmış birçok 
opera evi, gelişen bu yeni makineleri opera eserlerinde kullanmışlardır.   
 
Müzikallerde ses ve akustik teknolojisinden de faydalanılmıştır. Ses sisteminin 
kullanılmadığı zamanlarda müzikaller opera sanatçıları tarafından 
seslendirilmekteydi. Ancak gelişen ses teknolojisi sayesinde, büyük bir salonda sesi 
duyulamayacak kişilerin bile şarkı söylemesine olanak verilmiştir. Küçük çocuklar 
müzikallerde baş rol oynamıştır.66 Bu sayede opera tekniği kullanılmadan şarkı 
söylemenin de mümkün olduğu görülmüştür. Bunun sonucunda, müzikaller, şarkı 
söyleme tekniği açısından, operalardan gitgide farklılaşmışlardır. Eskiden şan tekniği 
almış bir sanatçı, hem müzikalde hem de operada oynayabilirken 21.yüzyılda 
müzikallerin gitgide popüler müzik türlerindeki ses kullanımına yaklaşmış olması 
                                                 
 
66 Annie, Oliver 
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müzikal sanatçısının bir opera eserinde oynamasını neredeyse imkansız hale 
getirmiştir.  
 
Gelişen ses ve akustik teknolojisinden opera evleri de yararlanmıştır. Bu etkileşime 
örnek olarak Avustralya’nın Sidney operası gösterilebilir (Bkz. Resim 4.4). 
 
 
Resim 4.4   Sidney Operası 
 
Müzikallerde kullanılan mikrofonlar opera evlerinde de kullanılmaya başlamıştır. Bir 
çok opera evinde ses iletimi ve kayıt için bu tür teknik donanım mevcuttur. 
 
Günümüzde müzikal şarkıcıları ile pop müzik şarkıcılarını, yalnızca şarkı 
söylemelerini dikkate alarak ayırt etmek çok zordur. Operada ses kasının etkili 
kullanımı temel alınırken, müzikalde, pop şarkıcılığı gibi doğal şarkı söyleme 
teknikleri ön plana çıkmaktadır. Ancak nefes kullanımı, her iki sahne sanatında da 
aynı şekildedir. Şarkı söylerken yapılan başka bir farklılık ise uzun notalarda göze 
çarpar. Opera sanatçısı özel bir stil gerektirmediği zaman uzun seslerde vibrato 
yapar. Ancak bir müzikal şarkıcısı uzun notalarla karşılaştığında öncelikle sesini 
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vibratosuz kullanmaya gayret eder. Vibrato kullanımı uzun sesin sonuna doğru 
duyulur. Opera tekniğinde kusursuz derecede sağlıklı olması beklenen ses kası, 
müzikal sanatçısında bu şekilde olmayabilir. Hastalıklı olarak adlandırılabilecek 
sesler müzikallerde başrol oynayabilir, özellikle tercih edilebilir. Bu tür  rollere örnek 
olarak Richard Cocciante’nin “Notre Dame des Paris” adlı müzikalindeki 
Quasimodo ve Jerry Bock’un “The Fiddler on the Roof” adlı müzikalinde Tevye rolü 
gösterilebilir. Bu roller “dirty voice” pürüzlü ve pis ses olarak adlandırılmıştır. Bu 
rolleri oynayan kişilerin ses tellerinde patolojik olarak bazı hastalıklar görülebilir. 
 
Salonların gaz lambasıyla aydınlatıldığı dönemlerden elektriğin kullanılmaya 
başlandığı dönem ve sonrasında, aydınlatma sistemlerinde de gelişmeler olmuştur. 
Elektrikle birlikte çok daha parlak ve yeni efektler kullanılmaya başlanmıştır. Bilinen 
ilk elektrikli müzikal afişi Victor Herbert’in “The Red Mill” adlı eseri için 
tasarlanmıştır. Başlangıçta elektrik ışığı dengesiz olsa da bir süre sonra beyaz ışık  
standartı oluştutulmuştur. 20. yüzyılın başlarında ise, Broadway’deki ışıklı ilan 
tahtalarının çokluğu ve parlaklığından dolayı Broadway’e, “The Great White Way” 
yani “Büyük Aydınlık Yol” denmeye başlanmıştır. 1927 yılında, ilan tahtalarında 
neon ışıklar parıldamaya başlamıştır (Bkz. Resim 4.5). Opera salonları da aynı 
aydınlatma türlerinden yararlanmıştır. Gelişen teknoloji ile etkileşim içine girmeyi 




Resim 4.5 Broadway 
 
Başka bir etkileşim ise kullanılan dil seçiminde görülmektedir. Geleneksel Opera 
sanatında orijinal dilinin saklanması prensibinin olduğu bilinmektedir. Ancak 
Müzikaller bu şekilde oluşmamışlardır. Müzikallerin profesyonel topluluklar 
tarafından izleyicisinin dili dışında sergilendiği görülmemektedir. Örneğin orijinal 
dili Fransızca olan Les Misérables, New York ve Londra’da İngilizce, Tokyo’da 
Japonca sahnelenmektedir. Etkileşim sonucu günümüzde operanın da bu gelenekçi 
tavrından zaman zaman uzaklaştığı görülmektedir. Ülkemizde de Türkçe’ye 
uyarlanmış eserleri izlemek çoğu zaman mümkün olmaktadır. Her ne kadar ülkelerin 
kendi dillerine bu adaptasyon yapılmış olsa da opera sanatında büyük bir kesim, bu 
tür bir dil değişikliğine karşı olmayı sürdürmektedir.  
 
Müzikaller içinde bulundurdukları karakterlere ait kuralları çok katı bir şekilde 
belirlemişlerdir. Bir müzikal prodüksiyonu sonucu ortaya çıkan ürün bir markadır ve 
dünyanın neresinde oynanırsa oynansın aynı orijinalliği, aynı performansı ve oyuncu 
profilini yakalayabilmek temel alınmaktadır. Bu yüzden karakterler çok ince
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ayrıntılarla belirtilmiştir. Örneğin, Miss Saigon müzikalinde “Kim” karakterinin 
Uzak Doğulu olması, West Side Story’ de “Anita” ve “Bernardo” rollerinin Latin 
kökenli olmasına dikkat edilir. Dünyanın her yerinde Frank Wildhorn’un Jekyll & 
Hyde müzikalindeki Dr. Jekyll’ın uzun saçlı veya Les Misérables müzikalindeki 
Madame Thénardier karakterinin iri ve toplu bir kadın tarafından oynanması yine 
aynı sebepten ötürüdür. Görsel planlama müzikal tiyatroda çok ayrıntılı 
yapılmaktadır. Dans ve dramayla birleşen bu üçlü performans izleyici beklentisini 
günden güne yükseltmektedir.  
 
Genel olarak opera dinleyicisiyle müzikal dinleyicisinin, çoğunlukla aynı kesimde 
yer aldığı söylenebilir. Bu sebepten ötürü opera izleyicisi de görsel olarak bazı 
beklentilerde bulunmaktadır. Önceleri sadece ses  performansının önemli olduğu 
günler büyük oranda geride kalmıştır. Artık opera ajansları aynı rolü benzer 
performanslarla söyleyen şarkıcılarda, oyunculuk ve görsel değerlere bakarak seçim 
yapmaktadırlar. Bu durum da opera ve müzikal arasındaki aynı etkileşim sonucu 
oluşmuştur. Yine izleyicinin beklentisiyle ilgili olarak günümüz operaları, çağdaş 
eserlerin dışında, klasikleşmiş oyunları da bu sebepten ötürü modernize etmekte, 
dans ve yeni sahneleme sistemleriyle geliştirmektedirler. Bu tür modernizasyon ve 
yeni sahneleme tekniklerinin uygulandığı eselerin başında W.A.Mozart’ın operaları 

















 Resim 4.6  Cosi fan Tutte                                               Resim 4.7 Don Giovanni 
Başka bir modernizasyon örneği ise 2001 yılında Berlin Operasında Alexandra Tarta 
yönetmenliğinde sahnelenmiş olan G.Verdi’nin Othello operasıdır. Diğer bir örnek 
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ise yine G.Verdi’nin, Brian Large yönetimindeki La Traviata operasıdır. Sahneleme 
tekniği açısından çağdaş olduğu düşünülen bu opera, Viyana’da 2005 yılında 
gösterime girmiştir.  
 
Opera’nın yanı sıra geleneksel bir yapısı bulunan Bale sanatında da etkileşimler 
sayesinde bazı radikal değişiklikler görülmüştür. Buna en büyük örnek ise Koreograf 
ve yönetmen Matthew Bourne’nun Swan Lake, Kuğu Gölü balesindeki kuğuları 



































Bu araştırmada Opera ve Müzikaller arasında etkileşimler olduğu, yapılan çalışmalar 
çerçevesinde görülmüştür. Bu etkileşimler; sosyo-kültürel, ekonomik, politik 
değişikliklerin ve teknolojik gelişmelerin sonucu olarak ortaya çıkmıştır. Tarihsel 
süreç içerisinde yapılan incelemeler, bu etmenlerin sebeplerinin anlaşılmasında  
yardımcı olmuştur. 
 
Opera ve Müzikal Tiyatronun etkileşim ortamının yaratılmasında öne çıkan öge 
gruplarından biri,  bu iki tür arasında gelişen diğer sahne formlarıdır.1 Bu formlar 
araştırıldığında ortaya çıkan sonuç; formların sadece bu etkileşime katkı sağlamakla 
kalmayıp, bunun yanısıra tarihsel süreç içerisinde kendi yapılarında da değişlikler 
oluşturduklarıdır. Bu sayede hem kendi gelişimlerine katkıda bulunmuşlar, hem de 
kendilerinden sonra gelen formların oluşmasını sağlamışlardır. 
 
Sahne sanatları birçok dönemde incelenmiştir. Opera ve Müzikaller, çeşitli 
dönemlerde en güzel ve en kötü çağlarını yaşamışlardır. Bu araştırma sonucu olarak 
ortaya çıkan bir diğer husus ise; sahne sanatlarının, başka formlara dönüşse dahi, ne 
olursa olsun yok olup gitmeyecekleridir.  
 
Etkileşimler, sanatın her alanında insanlık tarihiyle doğru orantılı olarak sürecektir. 
Birçok sahne sanatı da gün gelecek yerini başka bir forma bırakacaktır.  Bu araştırma 
Opera ve Müzikal tiyatronun etkileşimlerini tarihi süreç içerisinde araştırmış, 
benzerlik ve farklıklarını örnekleriyle ortaya koymuştur. Opera ve Müzikaller bu 
süreç içerisinde birçok yönden farklı özelliklere ayrılmış olsalar dahi, önemli olan 
insan emeğiyle ve gerçek zamanlı icra ediliyor olmalarıdır. Sadece sanatta görülen 
bu  değer ve özellik, Opera ve Müzikallerin birbirinden ayrılmaz bir bütün olarak 
kalmalarını sağlamaya devam edecektir.   
                                                 
 










İsmail Hakkı Bey Biyografisi:  
 
 
İsmail Hakkı Bey 1865 yılında İstanbul'un Balat semtinde doğdu.   Babası "İdare-i 
Husûsiye"memurlarından hanende Reşid Efendi'dir. İlkokulu okuduktan sonra onu 
ailesi Mercan'da bir örücünün yanına çırak olarak verdi.  Mahallesinde ve işyerine 
yakın câmilerde okuduğu ezanlarla sesinin güzelliği dikkatleri çekiyordu. Yeteneği, 
Mızıka-i Humayűn'a alınmasına aracı oldu. O zamanlar henüz Enderûn kapatılmadığı 
için, geleneksel öğretim ölçüleri içinde Suyolcu Lâtif Ağa'dan mûsıkî öğrenerek 
birçok fasıl geçti. Bir taraftan da Mızıka-i Humayûn hocalarından Batı Mûsıkîsi ve 
Batı notası öğreniyordu. O zamanki Enderûn mûsıkîşinaslarının hemen hemen hepsi 
Hamparsum notası bildiğinden bu notayı da öğrendi. Yorulmak bilmez bir çalışma ve 
öğrenme gayreti içinde sanatını geliştirerek kısa sürede "Sersazende"liğe terfi 
ettirildi. Daha sonra "Kolağası" rütbesi ile müezzinbaşı oldu. 1908'de Meşrutiyet'in 
ilânından sonra, önce "Mûsıkî-i Osmanî" topluluğunu daha sonra aynı ismi taşıyan 
"Mekteb"i kurdu. Her iki şekliyle de hem düzenli bir sistem içinde öğrenci yetiştirdi, 
hem de mûsıkî sever İstanbul'lulara iyi icra örnekleri sundu. Darülelhan adı altında 
açılan, sonra İstanbul Belediye Konservatuvarı adını alan öğretim kurumunda "Tertip 
ve Tasnif Heyeti" üyeliği ve "Fasıl Şefliği" yaptı. Çok güçlü nota bilgisi olduğu için 
ayrıca "Solfej Muallimliği" görevini de üstlenmişti. Műsıkî hayatına atıldıktan sonra 
durup dinlenmeden çalışarak hayli eseri notaya aldı;daha sonra sözünü edeceğimiz 
yayınları yaptı. Sayısız sanatkârın yetişmesinde etken olmuştur. "Soyadı 
Kanunu"ndan sonra "Aksoy" adını alan İsmail Hakkı Bey Konservatuvar'dan 
Bebek'teki evine tramvayla dönerken 30. Aralık. 1927 'de öldü; ertesi gün Eğrikapı 
mezarlığına defnedildi. Bir kez evlenmiş, beş çocuğu dünyaya gelmiştir. Ölümünden 
sonra nota kolleksiyonu, nota defterleri, kitap ve evrakı radyo idaresince satın 
alınmıştır. Bütün bunlar TRT Müzik Dairesi arşivinde bulunmaktadır. Hoca olarak 
Enderűn'da sersazendelikten başlayarak, Darülelhan ve İstanbul Konservatuvarı'nda, 
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Műsıkî-i Osmanî'de, özel derslerinde, diğer mûsıkî okulları ve cemiyetlerinde durup 
dinlenmeden çalıştı. Öyle ki, o dönemlerden yetişmiş sanatkârlar arasında İsmail 
Hakkı Bey'den ders almayan yok gibidir. Bu bakımdan "Muallim" sıfatını almıştır. 
İsmail hakkı Bey gerçekten de "Muallim" di. Bildiğini kendisine saklayan 
sanatkârlardan değildi. Bazı sanatkârların elinden bir eseri alabilmek bir sorun 
olduğu halde, o bildiğini öğretmekten ve yaymaktan zevk duyardı. Bunun içindir ki, 
bildiğini her isteyene öğreterek bu kadar öğrenci yetiştirdi, eline geçen her eseri bu 
sanatla uğtaşanların istifadesine sunmağa çalıştı. Çok eser yayınlaması bu 
düşünceden kaynaklanır. Çok verimli bir bestekâr olan İsmail hakkı Bey her formda 
bin'e yakın eser vermiştir. Bu rakamı ikibin'e çıkartan kaynaklar da vardır. Bunların 
içinde sayısı otuz'u bulan Marş, Operet ve dini eserleri de dahildir. Bestelediği 
operetlerde alışılmışlığın dışına çıkarak orkestra yerine "incesaz" takımı kullanarak 
kısa sürede şeklin yaygınlaşmasına neden olmuş, Suphi Ezgi bile bunu örnek alarak 
"Lâle Devri" operetini bestelemiştir. Türk Műsıkîsi'nin dışına çıkarak yahudilerin 
vermiş olduğu İbranîce güfteler üzerine, Sinagog ve Havra'larda okunması için dinî 
eserler bestelemiştir. 2 
Muhlis Sabahattin Biyografisi: 
Bestelediği çok sayıdaki sahne yapıtıyla bu alanda en verimli Türk bestecilerden biri 
sayılan Muhlis Sabahattin Ezgi 10 Şubat 1947’de İstanbul’da öldü. 1890'da, 
Abdülaziz'in başmabeyincisi olan babası Hurşit Bey'in sürgüne gönderildiği Adana’ 
da doğan Muhlis Sabahattin, babasının ölümünden sonra ailesiyle Selanik' e göç etti 
ve ilk bestesini on bir yaşındayken burada yaptı. Ailenin İstanbul'a dönmesine izin 
verilince Galatasaray Sultanisi' ne girdi (1904) ve piyano dersleri almaya başladı. 
Meşrutiyetin ilanından (1908) sonra siyasete atıldı, gazetecilik yaptı. İttihat ve 
Terakki yönetimine karşı tutumu nedeniyle kovuşturmaya uğradı ve Avrupa'ya kaçtı. 
Bir süre sonra İstanbul' da oturmaması koşuluyla dönüşüne izin verilen Muhlis 
Sabahattin İstanbul yakınında bir köye yerleşti ve bundan sonra yalnız müzikle 
ilgilendi. İlk opereti Çaresaz'ı 1917' de besteledi, bunu çok sayıda operet ve revü 
parçası izledi.  
                                                 
 




Müzikli oyunlar yazdı ve yönetti. Operetlerinde daha çok Türk müziği makam ve 
usullerini çoksesli müziğe uygulayan Muhlis Sabahattin, kimi zaman da her iki 
müziğin ses yapısını bir arada kullandı. Muhlis Sabahattin, en ünlü operetlerinden 
olan Ayşe, Çaresaz, Kerem ile Aslı, Efenin Aşkı ve Gülfatma operetlerinin “ihtiva 
ettikleri milli motifler itiban ile” özel bir değere sahip oldukları ve yazdığı eserlerin 
Türk musikisine armoni uygulanması yolunda önemli ipuçları içerdiği 
düşüncesindeydi. Döneminin eleştirmenleri ise Muhlis Sabahattin'in eserlerinin Türk 
müziğinde gerçekleşmesi arzu edilen modernleşmenin herkesçe benimsenen 
örnekleri olduğu düşüncesinde birleşiyorlardı. Klasik Türk müziği formlarında da 
besteler yapan Muhlis Sabahattin'in en tanınmış besteleri arasında “Bahar geldi gül 
açıldı” (hicazkar), “Dün gece saz meclisine neden geç geldin” (nihavend) 
“Pencerenin perdesini açbana göster yüzünü” (hicaz), “Hatırla ey peri o mesut 
geceyi” (nihavend) sayılabilir. Birçok fantezisi ve operet şarkısı, kendi 
yönetimindeki orkestra eşliğinde Münir Nurettin Selçuk, Fikriye Hanım, Seyyan 
Hanım gibi sanatçılarca plağa kaydedilen Muhlis Sabahattin'in, kentli çaldığı piyano 
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